La ofensa como contenido en obra escultórica de autor. by Alvarado Ron, Manuel Alejandro
 
 
 
 
 
 
UNIVERSIDAD CENTRAL DEL ECUADOR 
 
FACULTAD DE ARTES 
 
CARRERA DE ARTES PLÁSTICAS 
LA OFENSA COMO CONTENIDO EN  OBRA ESCULTÓRICA 
DE AUTOR. 
 
TESIS PREVIA A LA OBTENCIÓN DE LA LICENCIATURA EN ARTES 
PLÁSTICAS 
 
 
MANUEL ALEJANDRO ALVARADO RON 
 
TUTOR:   JAVIER ESCUDERO OMAR ARCINIEGAS. 
 
Quito, Mayo 2014 
 
 
 
 
DEDICATORIA 
Mi dedicatoria es: a la Facultad de Artes y a todos los docentes que, de diferente manera, cultivaron 
en mí el conocimiento. Valoro a la Facultad de Artes por ser el espacio que me permitió desarrollar 
el intelecto, el oficio, la imaginación y la expresión del espíritu mediante el arte. 
 
 
 
 
 
 
 
 
 
 
 
 
 
 
 
 
 
 
 
 
 
 
AGRADECIMIENTO 
No pretendo de ninguna manera pagar el esfuerzo incondicional de mis padres a lo largo de esta  
carrera. Quiero ser recíproco, con un agradecimiento sincero; por ello dedico este trabajo que es 
parte del esfuerzo realizado a lo largo de mis años de carrera. 
 
 
 
 
 
 
 
 
 
 
 
 
 
 
 
 
 
 
 
 
 
 
AUTORIZACIÓN DE LA AUTORÍA INTELECTUAL 
 
Yo, MANUEL ALEJANDRO ALVARADO RON, en calidad de autor de la tesis realizada sobre 
“LA OFENSA COMO CONTENIDO EN  OBRA  ESCULTÓRICA DE AUTOR” , por la presente 
autorizo a la UNIVERSIDAD CENTRAL DEL ECUADOR hacer uso de todos los contenidos que 
me pertenecen o de parte de los que contiene esta obra, con fines estrictamente académicos o de 
investigación. 
 
Los derechos que como autor me corresponden, con excepción de la presente autorización, 
seguirán vigentes a mi favor, de conformidad con lo establecido en los artículos 5,6, 8, 19 y demás 
pertinentes de la Ley de propiedad Intelectual y su Reglamento. 
 
Quito, Mayo 14 del  2014. 
 
___________________ 
FIRMA 
C.I:220003615-6 
 
Telf.: 0999499054   Email:manololatinarht@hotmail.com 
 
 
 
 
 
 
 
 
 
APROBACIÓN DEL TUTOR 
 
 
En mi carácter de Tutor de la Tesis de Grado, presentada por MANUEL ALEJANDRO 
ALVARADO RON para optar el Título de Licencia en ARTES PLASTICAS  cuyo título es LA 
OFENSA COMO CONTENIDO EN OBRA ESCULTORICA DE  AUTOR Considero que dicha 
Tesis reúne los requisitos y méritos suficientes para ser sometida a la presentación pública y 
evaluación por parte del jurado examinador que se designe.  
La línea de investigación en la que se enmarca este trabajo es: Integración de las artes al contexto 
social 
 
En la ciudad de Quito a los 14 días  del mes de Abril del 2014. 
 
 
………………………….. 
Firma 
Javier Omar Escudero Arciniegas. 
Cd. Nº 1711997179 
 
 
 
 
 
 
 
 
 
 
 
 
ÍNDICE DE CONTENIDOS 
 
Páginas Preliminares              Pág.  
Dedicatoria ........................................................................................................................................ ii 
Agradecimiento ................................................................................................................................iii 
Autorización del  Autor .................................................................................................................... iv 
Aprobación del Tutor ........................................................................................................................ v 
Índice de contenidos ......................................................................................................................... vi      
Índice de Gráficos ........................................................................................................................... vii 
Resumen......................................................................................................................................... viii 
Abstract ............................................................................................................................................ ix 
Introducción ...................................................................................................................................... 1 
 
 
CAPÍTULO I: BREVE GENEALOGIA DE LA OFENSA  
1.2 Ofendido ofensor defensa…………………………………………………………………….…5 
1.3El elogio antítesis de la ofensa…………………………………………………… . .… 9 
1.3.1La  belleza elogiosa……………………………………………………………… .…10 
1.3.2La  fealdad elogiosa…………………………………………………………………12 
1.4. La fealdad ofensiva…………………………………………………………… .…….13 
 
 
 
 
 
 
 
CAPÍTULO II: ¿PUEDE LA OFENSA CONVERTIRSE EN UNA OBRA 
ARTÍSTICA? 
2.2 La ofensa como forma de provocación en el arte………………………………… .26 
2.3 El cuerpo ofensivo y su representación en el arte………………………………….28 
2.3.1 Transgresión como arte……………………………………………………………………....30 
2.3 Genealogía de la ofensa en la escultura (figura humana)………………………………………33 
 
CAPÍTULO III: LA OFENSA COMO CONTENIDO EN LA OBRA 
“CATALOGO”  
3.2 Análisis pre iconográfico de la obra “catálogo” …………………………………..40 
3.3 Análisis iconográfico de la obra “catálogo” ……………………………………….42 
3.4 Análisis  iconológico de la obra “Catálogo”……………………………………………………45 
CAPITULO IV: 
4.1Conclusiones……………………………………………………………………………………48 
 
 
 
 
 
 
 
 
 
 
 
 
 
 
 
 
 
ÍNDICE DE GRÁFICOS 
GRÁFICO:                                                                                                     Pág. 
1-Inodoro (obra de Marcel Duchamp)...…………………………………………………….32 
2. –“La jornada” Damien Hirs……………………………………………………………….33  
3. –“Frank y Jaime”…………………………………………………………………………..34  
4.-“El” Mauricio Catalán…………………………………………………………………….35 
5.-“No” Santiago Sierra…………………………………………………………………… ...36  
6.-“Linea de 250 cm tatuada”…….……………………………………………………… ...36 
7.-“La novena hora”………………………………………………………………………….37  
8.- “Starway to heaven”……………………………………………………………………..38
9.- Instalación “Catalogo I ”….……….………………………………….………………………..42 
10.-“Catalogo” II ………………………………………………………………………………….43 
 
 
 
 
 
 
 
 
 
 
 
 
 
 
 
UNIVERSIDAD CENTRAL DEL ECUADOR 
 
FACULTAD DE ARTES 
 
CARRERA DE ARTES PLASTICAS 
LA OFENSA COMO CONTENIDO EN OBRA ESCULTÓRICA DE 
AUTOR. 
 
THE OFFENSE AS CONTENT IN THE SCULPTURAL PIECE OF THE 
AUTHOR. 
 
 
Autor: Manuel Alejandro Alvarado Ron.  
Tutor: Javier Omar Escudero  Arciniegas. 
14 de Mayo del 2014 
RESUMEN 
Dentro de los comportamientos que caracterizan al ser humano, está el de la transgresión. Esta 
necesidad de mostrarnos ante una sociedad compulsiva, es la que nos impulsa a adoptar  
comportamientos desafiantes contra la misma, con el único objetivo de dar a conocer nuestra 
posición en relación a normas, pensamientos y creencias pre establecidas. 
La ofensa, se ha convertido en una herramienta eficaz dentro de las artes, mediante, símbolos y 
elementos que son manipulados por la imaginación provocadora del artista, que dan como producto 
una estética grotesca, de formas irónicas y satíricas, causando un efecto de choque en la moral de 
una sociedad. Esto nos permite una reflexión en cuanto a los fenómenos sociales. Todo en relación 
a la percepción que cada individuo tiene del mundo.  
PALABRAS CLAVES 
<TRANSGRESIÓN MEDIANTE EL ARTE ><OFENSA EN EL ARTE> <  ESTÉTICO 
GROTESCO <OFENSA ESCULTÓRICA > 
 
 
 
 
THE OFFENSE AS CONTENT IN THE SCULPTURAL PIECE OF THE 
AUTHOR. 
ABSTRACT 
 
Among  the behaviors that characterize the human being, is that of TRANSGRESSION. This need 
to show ourselves a compulsive society is what drives us to adopt DEFIANT behaviors against it, 
with the sole intention to make known our position in relation to rules, preset thoughts and beliefs. 
OFFENSE has become an effective tool in the ARTS, using symbols and elements that are 
manipulated by the provocative artist´s imagination, giving as a result a GROTESQUE aesthetic, of 
ironic and SATIRICAL shapes, causing a shock effect on morale of a society. This allows us to 
reflect about social phenomena. Everything regarding the PERCEPTION that each individual has 
about the world. 
 
KEYWORDS 
<TRANSGRESSION THROUGH THE ARTS >< OFFENSE IN ART > < GROTESQUE 
ESTHETIC > < SCULPTURAL OFFENSE > 
 
 
 
 
 
 
 
 
 
 
 
INTRODUCCIÓN 
En el sistema en  que vivimos, las  imágenes son las herramientas de comunicación básicas, que 
nos permiten dar o recibir  información.  
Esta dinámica es parte del cotidiano de la sociedad. Somos constantemente invadidos por mensajes 
que tratan de decirnos algo; esto lo vemos en las  calles, las plazas, locales comerciales, fuera y 
dentro de la ciudad. Son las imágenes las que nos dirigen, las que nos dicen cómo y cuándo  actuar, 
estamos influenciados por ellas; por ende, son éstas las que mueven a las masas. 
Hay percepciones distintas en relación a una imagen, según la cultura, tradiciones, creencias 
religiosas, e inclusive el clima en que se desarrolla el individuo. Todos estos factores me permiten 
reflexionar sobre el comportamiento de las masas y sus distintos modos de reacción frente a 
imágenes que persuaden y provocan conflictos. El pensador y escritor contemporáneo Umberto 
Eco hace un análisis sobre los distintos modos de percepciones que el hombre tiene en relación a 
una imagen o un hecho social. Para esto, Eco hace una genealogía de lo feo al hacerse la pregunta: 
¿Por qué lo llamamos feo? y ¿Por qué lo feo es malo? , si existe lo feo, lo malo, lo desagradable, lo 
repugnante, lo blasfemo, etcétera; también debería existir lo opuesto, que es lo bello y todas sus 
cualidades, cumpliendo con el principio de la dualidad. 
Pero, ¿en qué medida catalogamos a algo como bello o feo? ¿Y qué factores intervienen para 
juzgarlo como tal? Eco hace una reflexión y nos dice que para juzgar un hecho, una imagen o cosa, 
el hombre tomó como eje y referencia a sí mismo. “(...) en lo bello el hombre se pone así mismo 
como medida de perfección y se adora en ello... El hombre en el fondo se mira en el espejo de las 
cosas, considera bello todo aquello que le devuelve su imagen.” (Eco, 2007, pág. 27) Como lo 
afirmaron desde la antigüedad los griegos, “el hombre es el centro de todas la cosas”. 
Es así que al plantear esta investigación, tendré como eje principal una visión general de los 
procesos históricos de lo que conocemos como bello y feo, y de qué dirección han tomado estas 
definiciones y cómo éstas nos influencian en la contemporaneidad. Eco nos dice que en esta 
dinámica de percepciones existen dos problemas, que son: el primero, “hacer al enemigo feo”, y el 
segundo, “hacer feo a nuestro enemigo” (Eco 2007) son dos reflexiones diferentes que nos 
permitirán entender  la problemática social, y en qué grado podríamos catalogar como ofensivas y 
desagradables a una imagen o a un personaje. El escritor explica las interpretaciones de lo feo y sus 
degradaciones. Por ejemplo, en la época medieval, se dice que toda mujer con aspecto desagradable 
se la catalogaba como una bruja, y por lo tanto, era quemada en la hoguera, convirtiendo así en 
enemigo a toda mujer de rostro no bello.  
 
 
 
 
Este hecho nos da una explicación, a lo que Eco nos dice: “Hacer feo al enemigo”. 
También señala en otros ejemplos: a las  personas de piel negra se las definía como feas, y por lo 
consiguiente, malas, por ser diferentes a los blancos. Otra  reflexión que hace el escritor, señalada 
anteriormente, es “hacer al enemigo feo”. Para entender esto,  Eco toma como ejemplo a los judíos, 
y a los  alemanes quienes los  convirtieron en enemigos. Esta vez, no por ser de aspecto feo, sino 
por las migraciones de los israelitas a su nación, convirtiéndolo en un hecho racial. Es decir, hacer 
al enemigo  feo, y por consiguiente, malo. 
Estas definiciones pueden ser utilizadas como estrategia, por parte de quienes lideran a las grandes 
masas, como lo hizo Adolfo Hitler dentro del proyecto nacionalsocialista nazi, dejando como 
consecuencia el “Holocausto”, y antes, la Iglesia Católica con la “Santa Inquisición” y, mucho 
antes, con las Cruzadas, catalogadas entre los mayores genocidios de la historia de la humanidad. 
Estos hechos  nos permite entender sobre lo conflictiva que puede convertirse una imagen: ofensiva 
para unos, sagrada para otros, según su espacio cultural y su distinta concepción valorativa del 
mundo. Por lo tanto, las imágenes provocan diferentes juicios de valor. Como ya lo analizó Horacio 
en su “arte poética”, al escribir:“aquello que la mente percibe a través de los oídos, le resulta 
menos estimulante que lo que le viene presentado a través de los ojos y de aquello que el 
espectador puede creer y ver por sí mismo”. En tal caso, podemos comprender las distintas 
reacciones que se dan en el ser humano y las conductas que adopta, al ser influenciado por 
imágenes  que persuaden y  provocan. 
          Con la revolución tecnología, las imágenes se hacen presentes a través de este medio, siendo 
la publicidad la que hoy en día mayormente aporta a esta avalancha de imágenes, ocupando gran 
parte del espacio, urbano y rural, y que en su exceso es llamada “contaminación  visual” .Estos 
mensajes publicitarios son susceptibles a diferentes tipos de interpretaciones, los cuales  provocan 
aceptación o inconformidad  según el espacio cultural. 
A continuación citare un hecho relacionado a este fenómeno 
Román Gubern, (2004): 
Lo ocurrido en diciembre del 2002 en una publicidad de la marca Toyota – Altis  
protagonizado por el actor  Brad Pitt,  que fue retirada de la televisión, periódicos,  revistas  
y vallas publicitarias de Malasia, “(...) al considerar las autoridades que inducía a los 
asiáticos a tener un sentimiento de inferioridad frente a la raza blanca”, según manifestó el 
viceministro malayo de información, Zainnuddin Maiden. “El anuncio estaba teniendo 
mucho éxito y los adolecentes lo recortaban de periódicos y revistas para decorar sus 
habitaciones. ¿Por qué  tenemos que usar rostros de otra raza en nuestros anuncios? ¿No 
son  los rostros  de nuestros pueblos lo suficientemente atractivos? Hemos retirado el 
 
 
 
 
anuncio porque lo consideramos un insulto a los asiáticos”, añadió el viceministro. 
(Patología de la imagen, pág. 9 y 11) 
En toda cultura existen cánones que rigen el buen vivir. Diariamente seguimos estos patrones, nos 
influencian directa o indirectamente en el comportamiento diario , nos vestimos y hablamos según 
el espacio que se intervine , nos dicen como y cuando actuar ; Pero esto provoca inconformidades     
,que propone sus nuevas reglas saliendo de las normas establecidas por ciertos grupos 
sociopolíticos, ideológicos y religiosos: éstas son imágenes ofensivas -yo les llamaría 
provocadoras-, porque  despiertan un conflicto en el espectador, causando  reacciones  personales,  
o en masa en mucho de los casos. Recurriendo a la Historia del Arte, en particular de las 
vanguardias: “(...) Podemos decir que los artistas de las tendencias del siglo IX  a veces 
representaban la fealdad en sí y la fealdad formal, o simplemente deformaban su propias imágenes, 
pero el publico veía en su obra como un ejemplo de fealdad artística... En otras palabras, el burgués 
se escandalizaba frente a un rostro femenino de Picasso, no porque lo consideraba una fiel 
imitación de una mujer fea, sino porque lo consideraba una fea representación de una mujer.” (Eco 
2007; pág. 365) 
El ejemplo de las vanguardias muestra la clara inconformidad de los artistas; Estos  transgredieron 
espacios normas y cánones, provocando conflictos en el receptor. Adolfo Hitler desde su posición 
“condenó al arte contemporáneo calificándolo de “degenerado”, y unos decenios más tarde Nikita 
Kruschev, acostumbrado a las obras del realismo, dijo que los cuadros parecían pintados con la 
cola de un asno.” Esto respecto a la “fealdad artística” como lo describe Eco. 
Hechos que salen del parámetro de la normalidad, son los que llegan a convertirse en protagonistas 
dentro de esta dinámica social vulnerable a todo tipo de mensaje. 
“Existen por lo tanto imágenes que son  juzgadas como conflictivas, ofensivas o heterodoxas, unas 
representaciones incomodas que pueden irritar, molestar o escandalizar a algunas personas que 
poseen poder para prohibirlas o confiscarlas.” (Freedberg, pág.13) 
En la actualidad, respecto a todo este exceso de imágenes ofensivas de la “fealdad”, Eco explica 
dos razones: “La primera es las vanguardias de principios del siglo XX, con el propósito de 
combatir todas las normas existentes e ir en contra de la burguesía y cánones existentes, y la 
segunda es que los conceptos de bello y feo son por hoy muy confusos.” 
En tal caso, son estas definiciones de lo bello y lo feo las que forman sociedades conflictivas, en 
busca de salvaguardar los intereses personales y políticos. 
 
 
 
 
 Una de las herramientas que ha sido parte fundamental de este fenómeno es el arte. Medio eficaz 
que incursiona en lo profundo de la sociedad y devela todos sus lados oscuros. Es, por lo tanto, un 
factor muy importante conocer los conceptos que la cultura le da a la imagen, y de esta manera, 
enriquecer la obra artística, cuyo propósito fundamental es comunicar, provocar y estimular. 
Los escándalos  producidos por la provocación de la imagen ofensiva en lo  “feo”, permite una 
reflexión ante tal acontecimiento:  
Román Gubern, (2004) afirma: 
Pasan de la imagen mental a su exteriorización o publicación, lo cual nos obliga a 
plantearnos la naturaleza de la imagen figurativa. Estas imágenes  se originan como 
producto social de una negociación entre lo perceptivo y lo cultural, lo óptico y lo 
convencional, lo biológico y lo simbólico. ( pág.25) 
Por esto  las ofensas surgen  irrumpiendo el mundo común, trasgrediendo las simbologías 
culturales y la tradición. 
Dentro del orden socio cultural existen  reguladores  que designan lo correcto o incorrecto: 
“El contexto social,  las costumbres, la perspectiva académica, la educación recibida, los 
críticos de arte, las leyes, los jueces, los reglamentos de policía, las comisiones de censura 
y los criterios eclesiásticos”.(Patología de la imagen, pág. 25) 
Estos sistemas de  regulación son los que a lo largo de la historia se han encargado de  aplacar las 
conductas y cuestionarlas según su percepción y según sus intereses.  
Es muy común ver en el cotidiano cómo somos guiados por estos parámetros, por ejemplo: en las 
leyes urbanas, nos  dicen cuales son las normas y reglamentos a seguir, y cuál es la sanción al 
transgredir cierta ley. De esta manera, nos vamos  convirtiendo en enemigos de una sociedad.  
La  linealidad en que vivimos nos condiciona a ciertos parámetros que anulan nuestra 
interpretación de la realidad y, por ende, invalida la reflexión y la creatividad. 
Román Gubern, (2004). 
Al ver una imagen, es el individuo que, desde el punto de reflexión, crea una posición 
frente al mensaje. Por lo tanto, el contexto social que encierra a éste es parte importante del 
impacto que provoque en el individuo. “Para que una conciencia pueda sentirse ofendida, 
tal conciencia tiene que haberse configurado previamente con ciertos criterios, del mismo 
modo que para transgredir una norma, las normas deben preexistir  a sus transgresiones.” 
(Patología de la Imagen, pág. 9) 
Por lo tanto, estos conceptos que damos a las cosas y en base a esto, ¿qué posición le damos, 
y cuáles son las reacciones que provocan, y cuáles son sus consecuencias? Este fenómeno 
 
 
 
 
social es el fundamento para entender qué es ofensivo y qué no los es; y hasta qué grados se 
lo puede aplicar en el arte escultórico. 
 
 
 
 
 
 
 
 
 
 
 
 
 
 
 
 
 
 
 
 
 
 
 
 
CAPÍTULO I 
BREVE GENEALOGIA DE LA OFENSA 
1.2.- OFENDIDO  OFENSOR   DEFENSA. 
Dentro de la naturaleza del hombre, está inmerso el interés por lo prohibido y lo oculto, por lo que 
provoca excitación, miedo, o lo que nos causa  adrenalina. Nos interesa ver y entender cómo 
nuestra apreciación se manifiesta... “tanto en los procesos digestivos, la excitación del placer 
sexual, las enfermedades y la agonía, se manifiestan en nosotros de una manera sorprendente   
perdiendo todos los vínculos con la sociedad”. (Eco, 2007, pág. 19) 
Partiré desde diversas concepciones culturales, sociales e históricas de la ofensa, para centrarme en 
último término en las posturas que tiene el arte sobre este tema en general, y qué dinámicas se 
ponen en juego en mi trabajo escultórico en particular 
La definición del diccionario nos dice que “ofensivo” es: “Acción y efecto de atacar -  táctica que 
consiste en atacar al enemigo donde y cuando se considere oportuno, para destruir y conquistar sus 
posiciones. Situación o estado del que trata de ofender o atacar.- Fastidiar, enfadar, molestar”. 
(Océano, 1995, pág. 1155) 
Algunos de los sinónimos de la ofensa son: humillación, insulto, injuria, herida, maltrato, delito, 
falta, infracción, pecado, blasfemia. 
Partiendo de estos conceptos, podemos entender que para esta dinámica social existen dos entes, un 
emisor y un receptor: el que ofende y el ofendido. Pero este fenómeno tiene algo más trascendental, 
y es la intención de ofender, de agredir al otro. Para esto necesito saber qué es lo que le ofende al 
otro, y bajo qué factores éste lo denomina como una ofensa.  
Eco, en su libro “Historia de la fealdad”, hace un análisis de lo bueno y de lo malo, al relacionarlos 
con lo bello y lo feo. Y nos explica que estas categorías tienten como principio los valores morales 
espirituales y culturales en cada individuo, y que a estos se los interpreta de diferente manera. “Los 
 
 
 
 
conceptos de lo bello y lo feo están en relación con los distintos periodos históricos, o las distintas 
culturas”. (Eco, 2007, pág. 10) 
De esta manera podemos entender que la ofensa nace en la interpretación que el individuo le da a lo 
malo y lo bueno, y de qué factores intervienen en esta interpretación. Esto nos muestra que existen 
distintas percepciones de lo bueno y lo malo, lo feo y lo bello, como lo describe Eco: “A menudo la 
atribución de la belleza o la fealdad se ha hecho atendiendo no a criterios estéticos, sino a criterios 
políticos y sociales”. (Eco, 2007, pág. 12) 
Los grupos sociales van construyendo identidades, valores estéticos, políticos, religiosos y 
culturales diversos. Eco nos dice que la belleza y la fealdad son conceptos relacionados con la 
época y la cultura.  
El eurocentrismo es una muestra de esta construcción. “El eurocentrismo se refiere más 
concretamente a la mirada del mundo a partir de la experiencia europea occidental, donde las 
ventajas o beneficios para los europeos y sus descendientes se consiguen a expensas de otras 
culturas, justificando esta acción con paradigmas o normas 
éticas.”(http://es.wikipedia.org/wiki/Eurocentrismo) 
Es esta posición  y visión diferente de las culturas,   las que provocan conflictos, dando lugar a un 
choque cultural. Un claro ejemplo de la occidentalización es lo ocurrido en Siria con la invasión de 
los E.E.U.U. en este territorio. Aunque este no sea el único caso muy cercano de eurocentrismo, 
por supuesto, ni el más apropiado en cuanto “eurocentrismo”, el cual se podría identificar más con 
la Cruzadas. 
Eco, (2007) dice: 
Se podría sugerir, como hizo  Nietzsche... en lo bello el hombre se pone a sí mismo como 
medida de la perfección y se adora en ello... El hombre se mira en el espejo de las cosas, 
considera bello todo aquello que le devuelve su imagen... Lo feo se entiende como señal y 
síntoma de degeneración… todo esto provoca una reacción idéntica, el juicio de valor “feo” 
¿A quién odia aquí el hombre? No hay duda: odia la decadencia de su tipo (pág. 15) 
Por lo tanto, en algunos casos la mirada eurocentrista ha impuesto sus valores desprestigiando otras 
creencias, costumbres o estéticas. 
Eco, en su análisis respecto al tema de lo feo, nos da a entender que la ofensa es una categoría 
moral y cultural. Se genera cuando surge el choque entre culturas, al cuestionarse una de ellas con 
otra. 
 
 
 
 
Así “a un occidental, una máscara ritual africana le parecería horripilante, mientras que para el 
nativo podría representar una divinidad benévola. Por el contrario, al seguidor de una religión no 
occidental, le podría parecer desagradable la imagen de un Cristo flagelado, ensangrentado y 
humillado.”(Eco, 2007, pág. 10) 
Dentro de estos modos de ver el mundo, dentro de las cosmovisiones, están inmersas: la religión, y 
el arte que está al servicio de ésta, la política, la ciencia, entre otras. Y son éstas los pilares 
fundamentales de una sociedad, y al ser vulnerada alguna de éstas, las demás también son 
afectadas. En “El Orden del Discurso” de Michael Focault, se hace un análisis sobre la autonomía 
del poder y las formas absolutas de plantear el mundo. “El poder soberano, que recae en la figura 
singular del monarca, del poder disciplinario, que se basa en esos mecanismos anónimos..., y los 
dispositivos de seguridad que trabajan el medio adecuado, para que la población esté bien 
controlada.” (Focault, 1970, pág. 6) 
Esta forma de control encierra a las culturas en sus planteamientos absolutistas, anulándolas al 
privarlas de su libertad de expresión.  
“La afirmación de discurso es, por lo tanto, su total aceptación. Sin discusión, sin treguas. Todo 
aquello que se diga en contra del discurso aceptado, es visto como una rareza, como algo que atenta 
contra la normalidad.”(Focault, 1970) 
La ofensa es un discurso excluido, para las clases populares, de un vocabulario que irrumpe con 
mofas, comparaciones de órganos sexuales, apodos, etc., es mal vista por el discurso de los buenos 
modales.  
Eco (2007) afirma: 
La fealdad también es un fenómeno social. Los miembros de las clases “altas” desde 
siempre han considerado desagradable o ridículo los gustos de las clases “bajas”. Podría 
decirse sin duda que en esta discriminación han intervenido factores económicos, en el 
sentido de que la elegancia a estado asociada siempre al uso de tejidos, colores y gemas 
valiosísimas. No obstante, muchas veces  la discriminación no ha sido económica sino 
cultural... ( pág. 394) 
El arte  ha estado sujeto al cambio, y el cambio es transgresión a los principios; por ejemplo, el arte 
griego fue evolucionando a causa de la transgresión de sus diferentes periodos, como lo fueron el 
arte clásico y helenístico. La escultura griega arcaica que proponía características de permanencia 
con rasgos hieráticos y rígidos, la “ ley de frontalidad”, que es transgredida por la helenística, 
donde se propone un realismo, alguna exageración en las actitudes, predilección por las escenas 
trágicas o dolorosas fundamentadas en el movimiento, rompiendo con la rigidez y, por lo tanto, 
rompiendo con los principios anteriores. 
 
 
 
 
Esta transgresión, cuando circula en la sociedad, depende de su tiempo de circulación para ser 
asimilada y para que se incluya socialmente como parte de sus costumbres, y, desde esta posición, 
para ver como ofensivo o defensivo este recurso. 
“Podría decirse que existe un arte para los incultos y del mismo modo existe un arte para los 
cultos...” (Eco, 2007, pág. 397). Pero el fenómeno de la ofensa consiste en la invasión del uno al 
otro, el uno se mofa del otro dando paso a la sátira, la burla y el desprestigio.  
A lo largo de la historia del arte se han producido conflictos por las representaciones y el valor 
estético religioso, político y cultural que éste lleva.  
¿Puede entonces el arte ser ofensivo? En algunos casos sí. A continuación citaré algunas de las 
vanguardias, como la futurista y dadaísta, y los cánones estéticos que ellos planteaban a la 
sociedad, transgrediendo de forma total el “buen gusto” de lo clásico, ya que transgredir era su 
lema principal.  
Eco (2007):  
Educación futurista de lo feo. Mirad abiertamente a la muerte y ella os proporcionara 
materia de risa para toda la vida... Hay que educar a nuestros hijos a la risa más desmedida, 
más insolente. Les proporcionaremos juguetes educativos, muñecos jorobados, ciegos, 
gangrenosos, tullidos, tísicos, sifilíticos, que de forma mecánica lloren, griten, se lamenten, 
sufran epilepsias, pestes, cóleras, hemorragias, hemorroides, blenorragias, se desmallen, 
agonicen, mueran.(pág. 372) 
“Manifiesto dadaísta. La obra de arte no debe ser la belleza en sí misma, porque la belleza 
ha muerto; ni alegre ni triste, no debe divertir a las personas. Una obra de arte nunca es bella 
por decreto objetivamente y para todos...Nosotros desgarramos como un furioso viento la 
ropa de las nubes y de las plegarias, y preparamos el gran espectáculo del desastre, el 
incendio, la descomposición... Yo proclamo la oposición de todas las facultades cósmicas a 
tal blenorragia; y proclamo la lucha encarnecida de todos los medios del ASCO 
DADAISTA. Libertad: DADA, DAD, DADA, aullido de colores encrespados, encuentro de 
todos los contrarios y de todas las contradicciones, de todo motivo grotesco, de toda 
incoherencia.”(pág. 374) 
De esta manera podemos entender las diferentes manifestaciones estéticas a lo largo de la historia 
del arte; la una irrumpiendo a la otra, dando lugar a la ofensa por medio del desprestigio  la burla, 
desacreditando otras posturas.  
A todos estos deseos naturales, el sistema ha tratado de crearle una especie de moral higiénica, que 
oculte esta imagen descarnada del ser humano, la misma que provoca  placer en sí misma. Estos 
 
 
 
 
instintos, de desgarrar y agredir, crean en nuestra mente imágenes cargadas de una vibración 
grotesca, que se materializan al querer mostrar una inconformidad con el sistema. En particular, el 
individuo se identifica con estas conductas, porque dentro del ser humano están latentes estos 
fenómenos excitantes y placenteros que descarnan nuestra verdadera personalidad, de una  manera  
cruda, irónica o  sutil. 
Este espíritu provocador  y sin máscaras se vivió  en el Medioevo y el Renacimiento, épocas que 
revivieron su espíritu provocador como respuesta a las prohibiciones que inventó la religión con la 
Inquisición. La siguiente cita hace una descripción del comportamiento del hombre de las culturas 
populares en el Medioevo. 
“El mundo del carnaval y la cultura popular en que las realidades del cuerpo no se escondían, sino 
que celebraban como gloria y miseria a la vez de la carne  humana. Mijail Bajtin, el gran teórico 
ruso de la literatura, investigó y rehabilitó ese mundo, que él lo cifraba en la idea de un cuerpo 
grotesco. El cuerpo grotesco es un ente que sin vergüenza, fecunda y es fecundado, pare y es 
parido, traga y defeca, bebe y orina, agoniza y se pudre. El cuerpo lleva dentro de sí las semillas del 
cosmos y forma parte de las continuas metamorfosis de la vida. (Estética Grotesca, pág. 58) 
Todos estos instintos vitales producidos por el “cuerpo grotesco”, como lo diría  Mijail Bajtin, son 
los que generan reacciones placenteras, que logran satisfacer el deseo de provocar y excitarse a sí 
mismo y a los otros. Por lo tanto, es la ofensa un conjunto de instintos que surgen de la subjetividad 
del ser, para comunicar los deseos más placenteros.  
 
1.3EL ELOGIO ANTÍTESIS DE LA OFENSA 
El elogio, según el diccionario de la (RAE), es: “la alabanza de las buenas cualidades y meritos de 
una persona o cosa”. A lo largo de la historia, los dioses, los reyes, urúes y muchos otros personajes 
y personalidades representativas eran exaltados: por el pueblo, artistas, poetas y escritores, para, de 
esta manera, obtener el favor de estos personajes o divinidades. Es entonces el elogio una manera 
de reconocer la grandeza más allá de la  belleza o, en su defecto la fealdad que caracteriza al ser. 
Ya en épocas medievales, se hizo una representación bella del diablo; en la cultura egipcia, la 
representación de los reyes estaba basada en cánones que permitían retratar al rey de una manera 
bella, esto a manera de un elogio para satisfacer los deseos de quienes ostentaban el poder.  
El elogio y su antítesis, la ofensa, son complementarios, y los dos se respaldan para formar un 
concepto, es decir, no puede existir un elogio sin tener en cuenta lo que ofende al sujeto. Este 
 
 
 
 
hecho, el del “elogio”, no se sostiene a la realidad al intentar hacer una descripción de cómo son las 
cosas, porque, de esta manera, podría convertirse en una ofensa. Stalin, líder de la Unión Soviética, 
un hombre de estatura pequeña, mandó a hacer monumentos de su imagen con una altura 
imponente en proporciones heroicas,  para, de esta manera, infundir respeto ante su imagen. Es así 
que el elogio exagera la realidad para satisfacer los intereses, generalmente, públicos y políticos, y 
ocultar “la decadencia del Hombre y del Poder”. 
La ofensa señala la decadencia del hombre y, en algunos casos, la exagera, va en contra de las 
formas de ver el mundo, como lo señala un manifiesto futurista: “ El orgullo de lo feo: nos gritan: 
“¡Vuestra literatura no será bella¡ ¡No lograremos las sinfonías verbales del los armoniosos 
balanceos y de la cadencia tranquilizante¡”... ¡Hagamos valerosamente lo feo¡” (Eco 2007 pg. 370)    
Podemos ver que los futuristas tenían como objetivo irrumpir con principios y patrones 
establecidos, en la escritura y en todas las formas estéticas; esto era su mayor deleite: irrumpir era 
su elogio... Lo que se convierte en una ofensa para los otros. 
Es así que podemos entender este juego de apreciaciones que dan como resultado el elogio o la 
ofensa.  
 
1.1.-LA  BELLEZA ELOGIOSA 
Para tener una clara visión de lo grotesco y de todos sus derivados, tendríamos que comprender su 
lado opuesto, y esta es la “belleza” lo agradable y placentero, y desde qué punto de vista lo 
podríamos calificar como tal. Es de esta manera cómo he abordado este tema. 
 Para comprender de una manera general la palabra “belleza” y su denotación, acudiré  a la 
definición del diccionario, que nos dice que belleza es: “conjunto de cualidades cuya 
contemplación produce deleite. El concepto varía según  la época o la corriente filosófica – En la 
actualidad  se considera bello aquello que se adapta a su funcionalidad.”(Océano, 1995.p. 204) 
Tomando en cuenta este concepto podría decir que la belleza está enriquecida por las virtudes o 
cualidades que el espectador encuentra en dicho objeto. La forma exterior de ciertos  objetos nos 
despierta estímulos que catalogamos como bellos. 
Hay ciertos autores que definen a la belleza como algo agradable, estimulante a los sentidos y que, 
por lo tanto, produce placer. De esta manera podríamos decir que la belleza es el placer producido 
 
 
 
 
por la subjetividad del individuo, que califica a la obra según las sensaciones y sentimientos que le 
produce. 
Con respecto a lo que llamamos belleza desde la subjetividad, la estética Kantiana nos dice  que la 
“crítica del juicio” surge en la experiencia estética que el sujeto tiene frente al objeto. Nos dice que 
este juicio de gusto debe ser puro, particular, de manera que no tiene que ver nada con el objeto, es 
decir que el juicio sensible que el espectador tiene frente a la obra, es subjetivo y autónomo. 
En tal virtud, Kant nos dice  que: la experiencia estética que tengo con el objeto, es la que afecta los 
sentidos, produciendo desde la subjetividad placer y deleite, lo que a mí me permite juzgarla como 
bella. Dicho en otras palabras, nos dice el filósofo que el objeto  no es bello ni desagradable, 
simplemente existe, y que la forma representada del objeto despierta estímulos, es decir, el 
sentimiento que en mí se despierta es lo que juzgo como bello. 
En conclusión, la estética  kantiana nos habla sobre la autonomía del objeto y del sujeto. De  esta 
manera podemos entender el porqué de los diferentes tipos de  percepciones sobre un objeto: a 
unos, les será hermoso y placentero; a otros feo y desagradable, juzgándolo desde su subjetividad 
un objeto que simplemente está presente, para bien o para mal, según su percepción. 
Kant distingue  dos tipos  de belleza:  
 La belleza libre: Es la que percibimos sin tener un contacto con el objeto 
contemplado. Por lo tanto es una belleza autónoma  que nacen de la sensibilidad, 
sin ningún tipo de idea que la condicione. 
 La belleza adherente: Es aquella que juzgamos dependiendo de la idea o 
concepto que tengamos acerca del objeto. 
Tomas de Aquino, desde otra perspectiva también hace referencia a la belleza, y nos plantea ciertos 
parámetros que deben existir para que exista presencia de belleza. 
Estos son: 
 Presencia de perfección o integridad del objeto. Todo objeto completo, formalmente 
hablando, es bello. 
 Armonía o proporcionalidad en cada una de las partes del objeto. 
 Claridad o luminosidad. Para él: “Todo lo bueno está influenciado por la una luz propia”. 
(Mejía, 2008) 
 
 
 
 
Estas fueron las referencias que Tomas de Aquino dio, desde la influencia medieval. También  hace 
distinción entre la belleza de carácter físico y la de carácter moral, la misma que se manifiesta en la 
conducta del ser humano.  
La belleza a lo largo de la historia ha sido interpretada de diversas maneras. 
La cultura griega fue la que profundizo en el estudio de la belleza, para encontrar la manera más 
perfecta de representar a sus dioses. Reflexionaron sobre la estética, y fue entonces que surgieron 
los bien conocidos cánones de belleza, fundamentándolos en la armonía y relación de “cada una de 
las partes con el todo”. 
 
1.2 EL ELOGIO DE LA BELLEZA 
La belleza en la Edad Media dependía de la intervención de lo divino. Por lo tanto, todo lo que 
representaba a la divinidad era hermoso. Lo contrario ocurre en la modernidad, en que la belleza 
empieza a verse desde un punto de vista  subjetivo. 
En el siglo XVII se empieza a entender la belleza no por como es el objeto, sino por el estimulo 
que nos provoca.  
Retomando nuevamente  el pensamiento filosófico, Nietzsche nos dice: “El arte, además de 
simplificar, es una fuerza embellecedora”. 
Interpretando de alguna manera su filosofía y partiendo desde su pensamiento con  respecto a la 
belleza, podemos decir que la sensualidad del artista es la que impregna en los objetos “materia”, y 
que él venera, dándole vida propia y perfeccionando al objeto. 
Siguiendo con el pensamiento de Nietzsche, podemos entender que lo bello produce un efecto 
excitante en el sentimiento del placer. Nos dice que la perfección despierta a su vez la felicidad 
afrodisiaca. Otro de sus pensamientos afirma que las cosas  “bellas” provocan una excitación de la 
vida animal, estados placenteros en los que se fusionan. “Matices delicadísimos de sensaciones de 
bienestar y deseos animales, constituyen los estados llamados por el estético: estados filosóficos de 
plenitud causantes de la trasfiguración y la belleza de las cosas”. (IZQUIERDO, 2000, pág. 130) 
Como conclusión  de las diferentes interpretaciones de la belleza a lo largo de la existencia 
humana, podemos decir que la belleza no se ajusta a ninguna norma que califique y defina como 
 
 
 
 
bello a tal o cual objeto, si no que, bajo mi punto de vista, y de acuerdo con varios autores, la 
belleza es juzgada desde la subjetividad de cada individuo y desde la propia percepción del mundo. 
“La belleza no es más que la cantidad de conciencia de nuestras percepciones”. Una frase muy 
acertada que, desde mi punto de vista, resume lo que podríamos entender como belleza. (DALÍ, 
SALVADOR, Los cornudos del Viejo Arte Moderno. Barcelona, España. Tusquets Editores, S.A. 
200. pág. 65) 
 
1.4.- LA FEALDAD OFENSIVA 
De manera general, entendemos como feo a un conjunto de estímulos desagradables, producidos 
por la percepción del mundo exterior e interior. Esto quiere decir que: la ausencia de lo que 
conocemos como bello en un objeto o sentimiento, es lo que catalogamos como feo. Por lo tanto, 
damos el concepto de lo feo a lo que nos produce horror y desagrado. 
El diccionario define como feo a lo que “… carece de belleza y hermosura - que causa desagrado o 
aversión - de mal aspecto”. (Océano, pág.305) 
Estas definiciones, como ya lo habíamos analizado con la belleza, son conceptos generales que no 
se ajustan a parámetros establecidos, sino que  las juzgamos desde la subjetividad de cada 
individuo. Es así que, es la “conciencia”, como lo diría Dalí, la que nos permite impregnar en el 
objeto ciertas características que lo designen como feo. 
“Rosenkranz analiza minuciosamente la fealdad natural, la fealdad espiritual, la fealdad en el arte... 
Lo feo es simplemente lo opuesto a lo bello entendido como armonía, proporción o integridad” 
(Eco, 2007, pág. 16) 
A través de la historia, las civilizaciones  y culturas han creado una ideas de lo bello, y por lo tanto 
una propia concepción de lo feo. Como ya se había señalado antes, la visión de lo feo es algo 
subjetivo, puesto que un oriental es posible que calificaría como feo a algo que para un occidental 
fuera bello. 
Al contemplar un occidental las mascaras y esculturas africanas, éstas, muchas veces, le parecerían  
representar rostros horribles y deformes, mostrando una desproporción aparente que no está en 
relación a sus cánones de belleza. De  esta forma, lo que para unos es diabólico o tenebroso, para 
otros es sublime y sagrado, como en el caso de la cultura africana, sus tótems rituales y costumbres. 
 
 
 
 
Otra de las culturas que nos ha sorprendido con su estética mitológica es la griega, la cual ha 
concebido en su imaginario muchas figuras como cíclopes, faunos, quimeras, y minutaros. Seres  
mitad hombre, mitad animal, las cuales, al observarlas en sus representación pictórica y escultórica, 
se consideran monstruosas, desagradables a nuestros cánones estéticos que concebimos en nuestro 
imaginario cultural. 
Desde los orígenes del hombre, a lo feo se lo ha relacionado con lo malo, lo oculto, con lo 
prohibido y lo que ofende a los dioses. Estas cualidades son las que, según las distintas culturas, se 
contraponen a la belleza, a la armonía que proviene de lo divino. Bajo estas concepciones el ser 
humano ha ido clasificando lo bello y lo feo, lo bueno y lo malo, lo sagrado y lo profano, y 
distinguiéndolos. 
 Es así que  podemos entender, porqué cuando nace  un niño con tres brazos, o con dos cabezas, la 
medicina lo categoriza como a una malformación: deforme, feo, desagradable, que se produce en el 
momento en que las cosas salen del orden armónico que concebimos como belleza. En el momento 
en que vemos estas deformaciones, nos causan temor, miedo, nos provocan repudio etc. Es porque 
ya fuimos educados con una visión religioso-política y estética de lo que es “bueno” y de lo que es 
“malo” .Un ejemplo de esto ocurre en algunas de las culturas africanas, que tienen como creencia 
que cuando un niño nace con albinismo, lo lanzan a un orificio de hormigas para ser comido por 
ellas, esto porque lo consideran un castigo de los dioses al mandar al mundo a un ser con diferente 
color de piel a la de ellos. 
Cada cultura  reacciona de diferente manera frente a cualquier hecho moral, estético y político. 
A todo esto Freud nos dice que “(…) la sublimación de los instintos constituyen un elemento 
cultural sobresaliente, pues gracias a ellas las actividades síquicas superiores, tanto científicas 
como artísticas e ideológicas, pueden desempeñar un papel tan importante en la vida de los pueblos 
civilizados.” (Sigmund Freud, El malestar en la cultura. Editor Santiago Rueda. pág. 94) Por lo 
tanto, los instintos del hombre están condicionados a la concepción que se tiene del mundo. 
De esta manera, podemos entender que las civilizaciones han desarrollado “actividades  síquicas” 
que les permiten reflexionar y construir imaginarios estéticos que contrarresten lo que ellas ven 
como desórdenes. Estas diferentes formas de concebir el mundo hacen que cada cultura construya 
una verdad  absoluta, que no acepta reproches y por lo tanto defiende a cabalidad su postura, su 
creencia y, por  consiguiente, su verdad. 
Eco (2004) dice que: 
(...) Si bien existen seres y cosas feas, el arte tiene el poder de representarlos de manera 
 
 
 
 
hermosa, y la belleza (o al menos, la fidelidad realista), esta imitación, hace aceptable lo 
feo. Si nos paramos a reflexionar la cuestión es sencilla: existe lo feo que nos repugna en la 
naturaleza, pero se torna aceptable y hasta agradable en el arte, que expresa y denuncia 
“bellamente” la fealdad de lo feo, tanto en sentido físico como moral. Pero ¿hasta  qué 
punto una bella representación de lo feo (y de lo monstruoso) lo hace en cierto modo más 
atractivo? Ya la Edad Media se había planteado el problema de una representación bella del 
diablo. (pág.133)  
En consecuencia podríamos decir que  lo feo es relativo, porque puede solamente hallar su medida 
en relación a lo bello.  
El placer, desde un punto de vista más simple, es la satisfacción de los deseos del alma y del 
cuerpo, deseos que al ser consumados producen en el ser humano sensaciones  agradables, que 
alimentan el apetito del alma y del cuerpo. Los tipos de placer en nuestro cuerpo son diversos, tales 
como: el placer espiritual, psíquico, físico, intelectual, lúdico, sexual, mórbidos  entre otros. 
Otra de las formas del placer se encuentra en el hecho de transgredir, de violentar, que son hechos 
inspirados en una necesidad de encontrar satisfacciones para el espíritu agresor. Existen otras 
formas de satisfacernos y encontrar “goce”, como lo diría Freud en el siglo XIX, y estas son la 
contemplación de una obra de arte, el goce de lo insólito y desconocido. 
Desde una perspectiva general, los conceptos de placer y dolor nos resultan contradictorios. Este es 
el punto que quiero resaltar. 
Nos parecería algo irónico el  hecho de sentir placer por haber agredido físicamente o verbalmente 
al otro. El momento que el agredido sufre, sangra, llora, convulsiona, o muere, satisface el deseo 
del agresor. Esto parecería un tanto inmoral, pero en tal caso, estas son las contradicciones que se 
manifiestan en este fenómeno, que es el del placer de ofender. 
Otra de las conductas que producen placer es el masoquismo, que prácticamente consiste en la 
autoflagelación, en sentir dolor, sufrimiento, lástima de su propio cuerpo; estas son conductas que 
la moral califica como abominables e inmorales, pero que ciertamente producen el goce y deleite 
del ser humano, que es una especie de conductas difícil de clasificar y comprender. 
A todo este confuso pero necesario proceso humano, Michel Eyquem escribe: “quien arrancase del 
hombre el conocimiento del dolor; extirparía al mismo tiempo el conocimiento del placer y 
reduciría al hombre a la nada.” (Eyquem, 2003, pág.51). Por lo tanto, el placer de intervenir, 
ofender y causar dolor, es parte de la formación del carácter humano.  
Friedrich Nietzsche es quien ratifica que el placer y el dolor están ligados al ser humano. Para el 
filósofo, el placer no consistía en la satisfacción de la voluntad,  sino en la negación de ésta. 
 
 
 
 
Izquierdo (2000) afirma que: 
En esta sucesión rítmica de pequeños desplaceres debida a una serie de resistencias, los 
obstáculos son superados sucesivamente, de manera que, a cada superación, sigue un 
nuevo obstáculo o resistencia, de donde se deriva una nueva sensación de placer. Este 
juego de resistencia excita la sensación global de un poder superfluo y excesivo, es decir, 
de placer,  en cuanto que éste ha sido definido como un “exceso de la sensación de poder. 
(pág.49)  
El filósofo nos dice que el placer se puede encontrar en una sucesión rítmica de pequeños 
desplaceres, que son superados. Toma como ejemplo el acto del coito donde el displacer actúa 
como acto de placer. 
El morbo es otra de las sensaciones que la sociedad lo toma como ofensa ya que   es el hecho que 
transgrede la moral y los principios que regulan el buen comportamiento del ser humano. A estas 
actitudes malsanas que se despiertan en la persona, la ciencia ha catalogado como una patología 
(enfermedad), pero que de cualquier manera y en cierto grado se encuentra dentro de nuestros 
instintos. La religión lo ha definido como la “carne”, la misma que está ligada a lo oculto del ser, a 
lo que no tiene luz, al pecado, que es la intención desmedida de gozo, hechos desagradables para el 
espíritu, según sus creencias y sus “verdades”. 
El morbo, por lo tanto, nace de esta búsqueda de lo oculto, de lo prohibido, que es su elemento 
motivador. Las cosas que nos son conocidas o están expuestas a la luz, las echamos de menos 
porque nos parecen comunes, mientras que  lo que permanece en lo oscuro es aquello que  nos 
despierta un interés por ser descubierto, y, de esta manera, sacarnos de una intriga. Esta fuerza 
desmedida por develar  o transgredir es la que alimenta al morbo. 
Algunos filósofos nos hablan acerca de la decadencia de la moral: 
Eco (2007) asegura que: 
Véase, más allá incluso del decadentismo, el elogio de la prostituta en Rilke, o la 
celebración de la fealdad del acto sexual en Bataille, del placer buscado en el dolor, de la 
exaltación de estados neuróticos (Huysmans). Corbiere se identifica con la fealdad 
melancólica del sapo, Dostoievski habla del horror del ratón; Baudelaire escribe: Una 
carroña, modelo de exaltación delo repugnante, Tarchetti escribe un elogio de la dentadura 
podrida; del mismo modo que Rinbaud se estremece de placer al describir a las 
despiojadoras, y Proust, la fascinación por el sublime aristocratismo de la fealdad. (pág. 
352) 
Lo prohibido  en el ser humano crea barreras que  dificultan su proyección, por lo tanto, la 
prohibición le ha resultado inquietante, lo cual ha producido un símbolo de rebeldía. 
 
 
 
 
Es evidente que en esta sociedad  la restricción de ciertos espacios o la prohibición de actividades  
ilícitas, son las que  mueven con mayor impulso la transgresión, haciendo que estas actividades se 
sobrevaloren y sean más deseadas. Este tipo de actividades nos producen sentimientos agradables, 
al satisfacernos con lo que es restringido. 
Una reflexión muy acertada es la de Georges Bataille, que nos dice: “Si observamos la prohibición, 
si estamos sometidos a ella, dejamos de tener conciencia de ella misma. Pero experimentamos en el 
momento de la transgresión, la angustia sin la cual no existiera lo prohibido: es la experiencia del 
pecado.” 
El  placer de  realizar lo desagradable y lo violento, son hechos motivadores. El arte, desde sus 
orígenes, ha buscado transgredir, provocar a quienes establecen las prohibiciones. Un claro ejemplo 
son las vanguardias artísticas, las mismas que violentaron el clasicismo, y, por consiguiente,  se 
fueron oponiendo la una de la otra, dando paso a nuevos estilos, creando variedad  y, de esta 
manera, enriqueciendo el arte. La búsqueda del artista por transgredir es lo que alimenta su 
imaginación y deleita la perversión humana, “paralelamente los artistas nos ofrecen figuras 
perversas, prostitutas, esfinges, niñas moribundas, rostros marcados por la repugnancia... parece 
que escapa de la fascinación por la fealdad, la poética de la epifanía.”(Eco, 2007, pág. 354) 
El morbo en el arte ha puesto de manifiesto diferentes tipos de transgresiones, inclusive la 
autotransgresión. En artistas que alimentan su obra con el morbo, vemos como cortan sus cuerpos, 
otros se orinan, venden sus eses fecales... Estos son algunas de las múltiples manifestaciones del 
arte contemporáneo, en que la sangre y todo lo que expulse el cuerpo, tanto físico como subjetivo, 
es válido, porque esto sacia la sed del morbo. 
El disfrute de hechos desagradables, tristes y violentos no son objeto de casos patológicos 
(enfermedades mentales), sino que de manera innata están presentes en todos nosotros. 
Aristóteles nos habla en la tragedia acerca de la catarsis: “eliminación de recuerdos que perturban 
la conciencia o el equilibrio nervioso.” Podemos entender que se produce una forma de higiene de 
la conciencia del interior humano gracias al recuerdo de la piedad y del temor, recursos que se 
utiliza en el arte clásico al servicio de la religión. 
De esta manera podríamos decir que, mediante la contemplación de la obra de arte, vamos a sentir 
estímulos que son reflejadas en algún tipo de emoción, dependiendo de los símbolos y formas que 
estén presentes en la obra de arte, y en la forma de interpretación del espectador, según su 
subjetividad; por lo tanto, lo que para uno es triste, para otro le es un disfrute. 
 
 
 
 
A lo largo de la historia del arte, hemos podido ver diferentes temáticas, pero las que mayormente 
causan conflicto son las representaciones donde se muestra la muerte, las guerras, los asesinatos, 
los sacrificios sangrientos; desde el paleolítico, sus pinturas rupestres estaban marcadas por los 
misterios de la muerte y el sacrificio, hechos que estaban cargados de magia. La representación  de 
los dioses, del infierno y diferentes formas de martirio, son las que, de manera eficaz, persuaden al 
ser; imágenes que crean conflictos, que desgarran el misterio del alma. 
Esa incertidumbre  por conocer  lo envuelto en el misterio de los sufrimientos, lo que nos causa 
dolor, miedo, desesperación, es la que alimenta el deseo de conocer y saciar  nuestros temores. 
Cuando visitamos las morgues, sabemos que los cadáveres y el putrefacto olor son desagradables y 
causan un cierto tipo de temor, pero hay un deseo fuerte, a veces incontenible de saber cómo está, 
cómo es el cuerpo sin vida. Este es el deseo del morbo excitante, deseoso de descubrir lo prohibido, 
lo oculto. 
En “el placer de la fealdad” de Charles Baudelaire, se describe lo envolvente que es el placer de lo 
feo: “Para cierto espíritu más curioso y desencantado, el placer de lo feo proviene de un 
sentimiento más misterioso aún, que es la sed de lo desconocido y el gusto por lo horrible. Se trata 
de este sentimiento cuyo germen llevamos todos en nuestro interior, más o menos desarrollado que 
hace que algunos poetas se precipiten hacia las clínicas y las salas de anatomía.” 
Dentro de la pintura, el artista que destaca de una manera cruda y dramática la tragedia del hombre 
es: Francisco de Goya, en Los Desastres de la Guerra, en que muestra los cuerpos desgarrados, sin 
extremidades, cuerpos que agonizan entre cuerpos putrefactos. En sus magnificas pinturas y 
grabados podemos ver este deseo de  trasgredir, de herir con furia desmedida los cuerpos, se 
manifiesta la sed de sangre, y la excitación que ésta provoca. 
Otras de las pinturas destacadas de Francisco de Goya son las de sus obras de fusilamientos, 
escenas que nos despiertan ese interés por ver como son asesinados esos hombres, nos llama la 
atención ver la sangre, la agonía, y escuchar sus gemidos desesperados. 
En este caso, podemos darnos cuenta de cómo el hombre sacia su sed al transgredir lo prohibido, al 
mostrar a los demás su furia y sus miedos internos, los mismos que forman parte de su naturaleza, 
que la construcción cultural ha tratado de apagar, creando prejuicios en el ser humano. 
De esta manera podemos entender que dentro de  nuestra psiquis (alma) están presente estos deseos 
misteriosos, monstruos que sacuden nuestros sentidos,  los cuales  han alimentado diferentes 
leyendas y mitos a lo largo de la historia del hombre; un ser que no se conforma con  lo establecido 
y lo ya conocido, sino que indaga en los deseos más recónditos de su ser. 
 
 
 
 
Grandes maestros de la pintura,  (2006) 
Una de las leyendas narradas en la pintura de Goya es la del “Aquelarre”, este impactante 
cuadro también llamado el “Sabbat”, en que el cabrón o macho cabrío, topa temas 
demoníacos y de brujería. Y nos dice un texto sobre esta pintura que: “El satanismo no solo 
estaba de moda en las artes, sino también en algunos sectores sociales que participaban sus 
ritos, por lo que eran perseguidos por la sagrada Inquisición. Las supersticiones de la época 
aseguraban que los niños eran los preferidos del diablo, y que, por eso, las brujas los 
robaban a sus familias para entregárselos. (pág.45) 
Este es un claro ejemplo de  los  mitos que crea el hombre por manifestar sus misterios y sus 
conflictos internos. La Iglesia mediante la Inquisición, en aquella época, controlaba muchas veces 
con la pena de muerte, todo tipo de  acto que no pareciera provenir de lo divino, anulando, de esta 
manera, todo intento de rebeldía que surgiera en la inconformidad del ser humano y su necesidad 
por manifestarse. 
Eugenio Tria  afirma que lo siniestro constituye la condición y limite de lo bello, en su ensayo Lo 
Bello y lo Siniestro. Según el filosofo español, lo bello nos remite a la revelación de aquello que 
debe permanecer oculto; exponer lo que no debemos mostrar es una trasgresión y, por lo tanto, una 
confrontación. 
Publicar  lo privado es siniestro,  nos dice el filósofo español; pero si se nos presenta de manera 
“velada o diluida” nos puede llevar a una experiencia estética como lo hace el arte. 
Las obras de arte, son provocaciones las cuales se vuelven  polémicas   aun cuando no podemos 
explicarlas. En base a esto, el artista interpreta de acuerdo con nuestras propias finalidades y 
aspiraciones, y les trasladamos un sentido cuyo origen está en nuestra forma de percepción del 
mundo. 
Lo que nos parece raro y extraño surge de lo desconocido, lo que para una persona es extraño y 
misterioso, para otro es algo común. Un ejemplo de esto se ve en las culturas de la Amazonia 
ecuatoriana, como en el caso de los Huaoranis, pues, ellos no usan ropa y mantienen sus cuerpos 
desnudos, y sus pies son anchos y toscos. Esta costumbre le es rara y sorprendente a un 
occidentalizado, pero para ellos es parte de su normalidad y de su cotidiano. 
El ser humano, desde su existencia ha estado inmerso en un mundo de imágenes, conductas y actos 
grotescos; éstas forman parte del cotidiano de una sociedad. Por lo tanto, son estos actos  los que 
despiertan diferentes tipos de estímulos y percepciones, permitiendo construir un sentido estético y 
un criterio diferente de lo convencional. De esta manera, el comportamiento humano puede 
manifestarse de forma distorsionada y estridente, contrastando así con el sentido de la estética 
clásica. 
 
 
 
 
Dentro de este amplio y complejo campo de las imágenes, ha estado presente la imagen grotesca, la 
cual agrede los sentidos despertando estímulos agitados y sentimientos agresivos. Estas imágenes 
permiten mostrar una parte oculta y misteriosa del ser humano, provocando reacciones agresivas, 
despreciables o, en algunos casos, manifestaciones irreverentes. 
Rebeláis nos dice:   
La Cultura Popular en la Edad  Media y el Renacimiento” que: “Las imágenes grotescas 
conservan una naturaleza original, se diferencian claramente de las imágenes de la vida 
cotidiana, pre-establecidas y perfectas. Son imágenes ambivalentes  y contradictorias, y 
que, consideradas desde el punto de vista estético “clásico”, es decir, de la estética de la 
vida cotidiana, preestablecida y perfecta, parecen deformes, monstruosas y horribles. (pág. 
58) 
Esta reflexión nos conduce a entender que las imágenes grotescas constituyen una parte 
fundamental en la construcción cultural. Son estas imágenes las que inquietan a una sociedad, ya 
que “conservan una imagen natural”. Por lo tanto, esta forma natural de manifestarse es la que   
refleja comportamientos ásperos y carnales o concupiscentes, que no se ajustan a la estética ni a los 
cánones de comportamiento clásico. 
La construcción cultural en cada individuo juega un papel muy importante en cuanto a la 
percepción de hechos e imágenes grotescas, porque es en el sistema cultural en el cual nos 
desarrollamos el que conduce a formular un discurso influenciado por lo mítico, lo religioso y 
político. Es así que el acto  grotesco es parte fundamental en la cultura popular, persuadiendo el 
sentido de las masas. 
El siglo XVII fue una época dominada por el poder de las monarquías. Surge la pintura al óleo, 
técnica exclusiva, para representar temas como: retratos, paisajes, bodegones, de las cuales, su 
única utilidad, era la decoración, con la intención de verse representados estos monarcas y 
aristócratas en imponentes retratos de estilo clásico. 
Pero es el artista quien tiene la inquietud de mostrar la “naturaleza original” del ser humano; 
costumbrismo grotesco del pueblo, belleza irónica reflejada en la pintura. Uno ejemplo de esto, es 
el de Los niños comiendo frutas, de Murillo. La obra muestra a unos niños del campo, quizás de la 
calle, evidentemente pobres, que  roban una canasta llena de frutas, de la cual están comiendo a 
escondidas, pero disfrutando con profundo gozo de ellas. 
La dinámica se hace presente en su máximo esplendor, la embriaguez de los hechos crea un 
ambiente de transparencia y de respiro, un accionar agitado, hecho inocente guiado por el 
sentimiento y el instinto. Una pasión por expresarlo sin tapujos ni máscaras. 
 
 
 
 
La vestimenta que llevan los niños, son hermosos harapos, trapos viejos, que agreden la estética 
clásica y los cánones oficiales, los cuales no toleran el espíritu vivo, dinámico y agitado del ser. 
Las cáscaras de la fruta en el suelo, sus pies sucios y descalzos en la tierra, crean una sensación de 
pureza de espíritu, efecto que no asimilan los órdenes sociales, sino que, al contrario, los 
cuestionan, especialmente, por la imposibilidad de poder sentir de esa manera, y por el hecho de ser 
grupos simplemente etiquetados por normas de “buenos modales”, lo mismo que oculta las 
manifestaciones del alma, en que el espíritu está limitado. 
Como dijo Rembrandt: “Utilizo gestos enfáticos para trasmitir las grandes emociones intimas del 
ser.” 
En nuestro interior está constantemente gritando una voz, que, de manera desesperada,  quiere 
manifestarse. Los prejuicios que construye el oficialismo son los que limitan esta libertad del alma 
y del cuerpo. 
Rabelais (2007). 
En el grotesco esas fronteras son audazmente superadas .Tampoco se percibe el estatismo 
habitual, típico de la pintura de la realidad: el movimiento deja de ser de forma acabada, 
dentro del universo perfecto y estable; se metamorfosea en un movimiento interno de la 
existencia misma, y se expresa en la transmutación de ciertas formas en otras, en la 
imperfección interna de la existencia. (pág.35)  
Podemos darnos cuenta, en el comportamiento cotidiano, de esta ambivalencia que surge entre las 
normas, como: la correcta forma de  pensar, de caminar por los parámetros establecidos; y, como 
contraste, la manifestación grotesca que sale de la existencia natural del hombre, actitudes feroces, 
conductas agresivas, palabras ásperas, un desfogue de euforia y de pasiones. 
Son estas dos formas de conducta las que construyen nuestro carácter, nuestra forma de percibir el 
mundo y su compleja dinámica. Por lo tanto, tenemos la necesidad de provocar; es nuestra 
naturaleza rebelde, la que nos conduce a cuestionar, irnos contra la corriente establecida. 
El arte funciona de manera eficaz como fruto de esa expresión interna, viola de manera brutal los 
prejuicios de la sociedad; seduce, cautiva y despierta esos monstros internos que se agitan 
desesperados en el ser humano. “La provocación grotesca en la obra de arte”. Por lo tanto, toda 
prohibición es trasgredida por hechos grotescos. 
Quiero concluir este tema con una reflexión que define de manera clara y general lo grotesco y su 
irreverencia.  
 
 
 
 
“Lo grotesco es siempre y exclusivamente una sátira negativa, es la exageración de lo que no debe 
ser, que sobrepasa lo verosímil y se convierte en fantástico. Por medio de la exageración de lo que 
no debe ser, se le asesta a este un golpe mortal, y social”, afirma (Schneegans, Interpretación 
Satírica) 
 
 
 
 
 
 
 
 
 
 
 
 
 
 
 
 
 
 
 
 
 
 
 
 
 
 
 
 
 
 
 
CAPÍTULO II 
2.1 ¿PUEDE LA OFENSA CONVERTIRSE EN UNA OBRA 
ARTÍSTICA? 
Toda acción produce una reacción. Por lo tanto, el hecho artístico despierta en el espectador 
sensaciones. Existen diferentes tipos de tónicas en la representación artística, unas son sutiles, otras 
irónicas, sarcásticas, blasfemas, deplorables, etc. 
Un hecho artístico tiene como protagonistas al artista y a la sociedad, el mismo que, de manera 
subjetiva, crea imágenes que son alimentadas por símbolos que el espectador puede identificar: así, 
la estructura de una cultura, sus costumbres y tradiciones. Esta dinámica, producto del diálogo 
entre el artista y la sociedad, provee sentidos a la obra de arte.  
La obra de arte no está ligada a parámetros que regulen su representación. El artista contemporáneo 
tiene la facultad de cuestionar desde la subjetividad y del conocimiento todo el funcionamiento de 
la dinámica social. El pensamiento artístico irrumpe con los parámetros y  órdenes sociales  como 
son: los buenos modales, la moral, la religión, los intereses de poder, etc. De esta manera, la obra 
de arte de estas características, provoca reacciones en el individuo o en el grupo social, 
incomodando su ritmo de vida, que existen de manera paralela con los prejuicios construidos por la 
sociedad, convirtiéndose, de esta manera, en productos ofensivos. 
A estos hechos  producidos por este tipo de imágenes ofensivas,  explica David Freedberg, que “la 
censura icónica ha sido consecuencia de la eficacia emocional de las imágenes, de su capacidad 
turbadora.” (David Freedberg, pág. 15)  
Muchas obras artísticas han transgredido la moral, los intereses de poder, de manera inteligente 
sutil y muy eficaz. Alimentadas de una estética grotesca, desafinada, ironizan  irrumpiendo con el 
“buen gusto” de los que ostentan el control social. 
Es entonces el espectador el que califica a la obra de arte, desde la subjetividad y su  percepción del 
mundo, jugando un papel muy importante en el fenómeno de la provocación y a través de la 
imagen artística. A medida que la obra es contemplada, esta produce  un sinnúmero de 
 
 
 
 
interpretaciones, las cuales la enriquecen de tal manera que es el espectador el que acepta, rechaza 
u otorga importancia a la obra artística. 
Freud (1930) dice:  
El hombre contemporáneo, con gran influencia de la ciencia y tecnología, que muchas 
veces fundamenta su sentido de existir en el ámbito de lo pragmático, sin embargo es un 
hombre que reconoce que es “algo más”, de ahí su constante cuestionarse por el sentido del 
ser, donde la educación estética es un sentido de gran valor, pues esta clase de experiencias 
va más allá del beneficio material, por lo tanto es indispensable el análisis de cómo éste 
percibe la obra de arte y, a partir de eso, iniciarlo en la contemplación de la misma, lo cual 
puede promover en él un conocimiento mejor  de sí mismo, del mundo y del sentido de su 
existir.(Pg75) 
La contemplación no es el simple estar frente a una obra de arte, sino que es involucrarse con la 
misma y descubrir la forma presente, una forma que no es necesariamente la que el artista quiere o 
quiso expresar.  
Otra forma de satisfacer los placeres y necesidades sicológicas son los valores estéticos; uno de 
estos es el arte, el cual nos permite extasiarnos y, de esta manera, experimentar el placer. Esta 
dinámica se da a través del diálogo entre el espectador y la obra de arte, el cual da sentido a la vida 
artística. 
Por lo tanto, la obra de arte está relacionada con el placer de crear y contemplar. Con respecto a 
esto Friedrich Nietzsche nos dice que el arte, además, de producir formas, es actividad creadora que 
nos produce satisfacción; siendo uno de los placeres primordiales de la vida. 
Dentro del arte estarían involucrados otros tipos de percepciones estéticas como es la belleza, la 
fealdad, lo grotesco. ¿Bajo qué parámetros culturales se las puede juzgar como tales? 
Freud (1930). 
Que si bien es cierto que a partir de la conjunción de “fuerzas”, como diría Deleuze, el 
artista le da la forma a su obra, también es cierto que el espectador puede percibir de 
distinta manera esa “fuerza” y crear una nueva “forma” a partir de esa obra de arte, es 
decir, puede deformar la intención original en su afán de descubrir algo, lo que hace que la 
obra sea una inagotable fuente de formas, percepciones y misterios a descubrir. (pg. 54) 
Esta descripción sobre la obra de arte y el espectador, muestra un panorama amplio de sentidos que 
el observador da a la obra de arte y las reacciones que la obra provoca. 
Considero que la obra de arte es una respuesta o un cuestionamiento que el artista se plantea acerca 
de la sociedad. La obra de arte puede identificar al espectador en su búsqueda de ser autónomo. Lo 
 
 
 
 
prohibido, lo descarnado, lo chocante  en la obra de arte, son mensajes que  permiten en la 
contemplación de ser humano, crear un carácter y un criterio personal. 
La contemplación de la obra artística contribuye a la construcción de un discurso que está directa 
mente ligado al espíritu humano, según el pensamiento de Freud en la relación del hombre con el 
arte. 
Freud (1930) 
A la cabeza de estas satisfacciones imaginativas se encuentra el goce de la obra de arte, 
accesible aun al carente de dones creadores, gracias a la mediación del artista. Quien sea 
sensible a la influencia del arte, no podrá estimularla en demasía como fuente de placer y 
como consuelo para las congojas de la vida. (pág. 35) 
Freud nos muestra la influencia que el arte puede proporcionar al hombre en su búsqueda  por 
satisfacer y refrescar su espíritu, el cual vive dentro de una sociedad conmocionada, o como lo diría 
él mismo, “que le permita olvidar la miseria real”. El arte, por lo tanto, forma parte de este tipo de 
“narcosis ligera” que surge  de la necesidad del ser humano por escaparse de la realidad. Y así 
construir una burbuja que le eleve a niveles de reposo. Pero, a todo este goce artístico, surge una 
pregunta, que es si la obra de arte  “irónica, irreverente, sarcástica ofensiva” puede también traer 
“goce” al espectador, o sólo lo que conocemos como bello y sublime, estará en la capacidad de 
causarnos reposo y deleite. Son éstas las preguntas que se pasean en las intenciones del artista al 
construir un discurso que impacte de manera directa o indirecta los sentidos del espectador, según 
su interpretación. 
En esta búsqueda por el deleite, por lo que llamamos “bello”, encontramos en el arte un  sin 
número de preguntas que el artista plantea a la sociedad. Producto de esta dinámica entre la obra y 
quien la aprecia, surgen respuestas planteadas como verdad por parte del espectador; verdades que 
no precisamente han producido un “goce espiritual”,  pero sí una posición que permite reflexionar 
ante la obra y ante la pregunta que ésta plantea por parte del artista, por medio de su obra. Por lo 
tanto, el artista, al igual que el ser “carente de dones”, como lo expresa Freud, también se hace la 
pregunta del cómo y el porqué de esta “miseria real” en la sociedad y de sus formas de control. De 
este modo, es el artista y su ideología el que nos plantea formas que encaran de manera sutil o 
cruda, el comportamiento del hombre dentro de la sociedad. 
Una muestra de este fenómeno cultural, ocasionado por una obra de arte, es el hecho citado a 
continuación: una reproducción de La Maja Desnuda, de Goya, tuvo que ser retirada en 1991 de las 
paredes del Salón de Música de la Universidad Estatal de Pennsylvania, en Schuylkill, tras las 
protestas formales de una asociación de alumnas que consideraban “una forma de acoso sexual” el 
tener que asistir a clases ante imágenes de mujeres desnudas. 
 
 
 
 
Este es uno de los múltiples ejemplos de provocación, que el arte origina en una sociedad que 
camina en medio de determinados principios morales que controlan la conducta del ser humano. 
Por lo tanto, el arte no necesariamente sirve para deleite de  quien la contempla, sino que también 
produce inconformidades, insatisfacciones, en aquellos que ven vulnerados sus espacios, sus credos 
y sus maneras de sentir. 
(Gugern, 1998) señala que: “las imágenes pueden convertirse en manifestaciones de poder, amigo o 
enemigo, amable u odioso. La caricatura política o la imagen blasfema, herética o pornográfica, 
contribuye paradigmas ejemplares de tal beligerancia ideológica.”(pág. 23) 
 
2.2.- LA OFENSA COMO FORMA DE PROVOCACIÓN EN EL 
ARTE 
Para definir este término  me he valido del diccionario enciclopédico: “provocar – Excitar, inducir 
a uno a que ejecute una cosa. Irritar o estimular a uno con palabras u obras para que se enoje.” 
(Océano, 1995, pág. 1054) 
Partiendo de esta definición, podemos decir que la provocación es el acto de estimular los sentidos 
del otro, para conseguir que en este se reproduzca una reacción de contrariedad. De esta manera, la 
provocación sería una forma de comunicación que permite despertar en el otro individuo, 
incertidumbre hacia tal mensaje. 
La provocación es una forma sutil e indirecta de comunicar o contagiar una inconformidad. Por 
medio de ésta, el poder persuade a la oposición, o en otro caso, a las masas, a las que, 
constantemente, se proyecta discursos con el único interés de convencer y dominar. 
La provocación ha sido, a lo largo de la historia, una herramienta eficaz para despertar conflictos 
entre dos pensamientos diferentes, pensamientos que son construidos en base a estatutos, leyes, 
normas, principios, los mismos que son vulnerados por el transgresor; si bien es cierto, la 
provocación no es una agresión, pero sí una forma sutil de contradicción dirigida a un régimen 
constituido, ideológico o religioso. 
Podríamos verlo también como un instinto innato del ser humano por conquistar, dominar, o 
conseguir lo deseado.  
 Freud (1930) nos dice: 
 
 
 
 
La verdad oculta detrás de todo esto, que negaríamos de buen grado, es la de que el hombre 
no es una criatura tierna y necesitada de amor, qué solo osaría defenderse si se la atacara, 
si no, por el contrario, un ser entre cuyas disposiciones instintivas también debe incluirse 
una buena porción de agresividad. (pág. 102.) 
Esta  reflexión me invita a pensar en el instinto de los animales; al  mirarlos, nos damos cuenta de 
que su forma de búsqueda del dominio en la manada, es  mostrando su fuerza, desafiando al que 
lleva el control de ésta, para combatir con éste y conseguir su dominio. Este mismo fenómeno se 
produce entre los seres humanos; por lo tanto, la provocación es un instinto innato que desafía al 
otro en una lucha por sobrevivir. 
El arte no está exento de esas formas de comunicación desafiantes, ya que parte de las sensaciones, 
y lo hace de una manera directa, racional, llegando a la subjetividad de la gente.  
Obtenido un análisis más detallado de lo que es la provocación, trataremos de enfocarnos  a 
continuación en uno de los aspectos más importantes que surge como consecuencia de esta 
dinámica entre el arte y/o artista provocador, y el afectado. Es la ofensa en el arte. 
“Ofensivo: Acción o efecto de atacar, táctica que consiste en atacar al enemigo donde y cuando se 
considere oportuno, para destruirlo y conquistar sus posiciones.” (Océano, 1995, pág. 1155) 
La ofensa  es un acto directo, dirigido a otro sujeto mediante estrategias premeditadas o 
simplemente impulsos, por parte de su opresor. Es por esto que se convertiría en un hecho invasivo, 
que interfiere bruscamente contra la dignidad del otro, en un espacio y tiempo determinados y 
propios del agredido. Este hecho de ofender produce un conflicto entre las dos partes, el cual da 
como consecuencia el “ataque” como lo define el diccionario. 
A continuación se cita  un hecho artístico, en que se hace evidente  la ofensa y, por ende, la 
incomodidad del espectador.  
“La imagen de la controversia es un retrato del actor Asier Etxeandía desnudo, caracterizado como 
Jesucristo y con una estampa de El Cristo, de Velázquez, en el vello púbico. No se trata de un 
posado, sino de un instante previo a su actuación en la obra Infierno, una versión del esloveno 
Tomaz Pandur sobre La Divina Comedia.”(http://a7.com.mx/reportajes/8236-foto-ofensiva-para-
los-catolicos-cuestiona-los-limites-de-la-libertad-de-expresion.html) 
En tal caso son estos hechos los que conmocionan a la sociedad y a los pueblos, los mismos que se 
ven agredidos. 
 
 
 
 
La respuesta a esta ofensa citada anteriormente, se hizo presente por parte de la gente, que 
indignada manifestó su inconformidad a través de los medios.  
El ejemplo citado anterior mente, es una clara muestra de los hechos artísticos que violentan 
preceptos. Hecho que no sólo ofende a los líderes de una organización religiosa, sino que se ven 
afectados de igual manera todos sus seguidores, que, como es el caso de la religión católica; tiene 
un gran número de seguidores en el mundo, se considera como una herencia paterna, es una 
creencia que va formando parte de la tradición de un pueblo. 
Por lo tanto, quienes son violentados y agredido, son grandes grupos sociales  pertenecientes a una 
ideología o creencia común. 
El arte ha desarrollado varias funciones dependiendo de la época y de los regímenes de poder a los 
cuales estaba adscrito, buscando su autonomía, como lo hizo la sociedad moderna, y también los 
artistas con las vanguardias. 
La sociedad contemporánea, posmodernista tiene como principal característica la autonomía, la 
individualidad. Es por esto que el arte también ha buscado su independencia desligándose de la 
religión. En la sociedad contemporánea el arte cuestiona la religión, y son muchos los artistas que 
hoy tienen como motivo fundamental de su obra el cuestionar de manera satírica e irónica a la 
sociedad.  
 
2.3 EL CUERPO OFENSIVO Y SU REPRESENTACIÓN EN EL 
ARTE 
El cuerpo humano a lo largo de la historia, ha sido eje fundamental de expresión. La risa, el llanto, 
la danza, son resultado de sentimientos del alma que necesitan ser manifestados. Rebelais nos dice 
que “la risa, don divino ofrecido únicamente al hombre, forma parte de su poder sobre la tierra, 
junto con la razón y el espíritu.”(La cultura popular en la edad media pg. 25) 
En tal virtud, es el espíritu humano el que se  refleja en el cuerpo físico, y nos lleva a 
manifestarnos. El coito, el embarazo, son fruto de una pasión del espíritu y de la carne, que están 
presentes de manera íntima en el cuerpo, pero que se manifiestan provocando placer. 
Los desechos que el cuerpo segrega, como  el sudor, las eses, la orina, el vomito, la saliva, etc., son 
sustancias grotescas, pero que en muchos casos se vuelven excitantes en el hombre; el morbo, 
explicado en el tema anterior, se alimenta de lo prohibido, lo íntimo, en lo que está oculto. En El 
 
 
 
 
Malestar de la Cultura, Freud resalta que “los órganos genitales en sí mismo, cuya visión  siempre 
es excitante, no son considerados bellos”. 
De esta manera, usamos los genitales y los desechos que el cuerpo expulsa para referirnos a alguien 
a quien queremos ofender o provocar. El vocabulario vulgar hace alusión a estos prototipos y es ahí 
cuando usamos estas sustancias: “desechos del cuerpo”. Las usamos en nuestros términos, para 
comparar y ofender. 
Rabelais, a todo esto nos dice que:  
La grosería y las obscenidades modernas han conservado las supervivencias petrificadas y 
puramente negativas de esta concepción del cuerpo. Estas groserías o el tipo de 
expresiones como el “vete a...”, humillan al destinatario, de acurdo con el método grotesco, 
es decir, lo despachan a lugar inferior corporal, ambos a la región genital o a la tumba 
corporal (o infiernos corporales en donde será destruido y engendrado de nuevo. (pág. 38) 
En medio de estas conductas,  juega un papel muy importante el placer que es la sensación de 
satisfacer una necesidad, que nace de nuestro instinto por provocar una reacción en el otro 
individuo.   
El arte contemporáneo y sus nuevas tendencias artistas, toman como prioridad la manifestación 
directa del cuerpo, en la expresión artística. Es así que hay artistas contemporáneos que utilizan 
formas y actos grotescos en sus actuaciones causando cierto rechazo en los espectadores. 
A continuación citaré algunos de los ejemplos que refuerzan este análisis del cuerpo grotesco como 
medio de provocación 
Una obras que causo controversia es la de Alma López. Artista Mexicana, que en el 2001 retrató a 
la virgen de Guadalupe como una mujer de aspecto erótico, con un bikini de rosas. 
Son este tipo de manifestaciones las que muestran al cuerpo y sus impulsos como medio de 
expresión, una expresión cruda y grotesca, que ofende usando como símbolos los instintos carnales 
del cuerpo. 
Artaud hace una reflexión sobre los impulsos del cuerpo. En un texto se encuentra una reflexión 
sobre el cuerpo y los instintos carnales, como materia que somos. La pregunta nos dice:  
(Salabert, 2003) 
¿Qué es entonces la actual carnalidad en el arte, el interés por el cuerpo y todo aquello que 
lo acompaña, desde las lágrimas a los excrementos y la pudrición final, sino la 
manifestación de un instinto que devuelve lo vivo a su auténtica naturaleza de materia 
 
 
 
 
ineludible? (pág. 298) 
(Salabert.2003) 
Donde huele a mierda, huele a ser”, escribe Artaud, en La Recherche. “Imposible separar la 
esencia del accidente: ambos huelen  igual. ¿Hay un cuerpo postmoderno distinto al 
moderno? Seguramente. El cuerpo moderno es una materia amasada con tinieblas, de la 
máquina escacharrada de Artaud –su precedente es el cuerpo de Nietzsche en lucha 
permanente -hasta los cuerpos exangües de la danza Butóh. En cambio, el postmoderno es 
un puzle tecnológico, un amasijo de restos o una fisiología de circuitos: Terminator, 
Robocop, Elcyborg. Así pues, el cuerpo moderno procedía de una pulsión originada a la 
manera aristotélica en la potencialidad de una materia que tomaba forma. Morfogénesis 
regresiva, retráctil en su movimiento. (págs. 146-147) 
 
2.3.1.- TRANSGRESIÓN COMO ARTE 
El ser humano, en su búsqueda por crear un criterio personal, cuestiona sus estatutos, normas, 
inclusive él mismo trata de interpretarse, auto agredirse por las inconformidades y los conflictos 
que en él se  producen. 
“Transgredir: quebrantar una ley o estatuto”. (Diccionario Español) Este concepto abarca una 
enorme variedad de conductas que van desde la violación de la ley y la moral, desde los hechos 
más graves que se producen en una sociedad política, hasta la falta más leve. 
La transgresión, por lo tanto, surge de la actitud irreverente hacia el otro sujeto, institución, 
ideología, fundamentados en estatutos, leyes y normas que rigen su estructura ideológica, las 
mismas que son vulnerables a críticas que surgen de un modo diferente en el pensamiento de cada 
individuo. Esta forma diferente de apreciación, busca imponer su pensamiento ante el otro, y, para 
esto, transgrede principios e ideologías.  
La trasgresión de la obra de arte violenta la moral en el espectador. Se ha visto de estos casos en el 
arte contemporáneo, un tipo de arte que transgrede la capacidad de entendimiento, burlando 
ideologías, creencias y hechos sociales.   
Otros de los campos fuertemente violentados, son  la religión, como ya se lo había señalado 
anteriormente. La religión se ha vuelto un blanco de los artistas, quienes se mofan de sus preceptos 
y sus estatutos. El artista ha tomado los símbolos más sagrados de la religión para agredirlos y, de 
esta manera, conseguir que su obra cause controversia.  
 
 
 
 
 “Con la transgresión, el transgresor no sólo intenta alcanzar cierto objetivo, sino también mostrar 
que su necesidad y sus deseos (o su comodidad) están por encima de las exigencias de la norma -ya 
sea ésta la legislación, los reglamentos de alguna institución, la "opinión pública" o las 
convenciones sociales.”(www.lagaceta.com.ar/.../transgresion-tiene-elemento-provocacion.ht...) 
Freud (1930) nos dice: 
Hay que tener muy en cuenta que el fenómeno de provocar por medio de la transgresión, se 
da dentro de una sociedad que tiene como patrón regulador los deberes y derechos de los 
ciudadanos, los cuales regulan la violación y las faltas a las personas. De esta manera, el 
que transgrede es conocedor de estos órdenes sociales, y, por lo tanto, hay una intensión 
premeditada para impactar a su objetivo. Freud nos dice que “el propio instinto de muerte 
seria puesto al servicio del Eros, pues el ser vivo destruiría algo exterior, animado o 
inanimado, en lugar de destruirse a sí mismo. Por el contrario, al cesar esta agresión contra 
el exterior, tendría que aumentar por fuera la autodestrucción, proceso que de todos modos 
actúa constantemente. (El Malestar en la Sociedad, pág. 62) 
El transgresor sin duda es consciente de que se violentara dicho orden, pensamiento o religión, con 
el objetivo de provocar al adversario y buscar una respuesta de su parte, o simplemente agredir de 
manera violenta y arbitraria, produciendo la ofensa en el receptor. 
Entrando en las artes y específicamente en el arte contemporáneo, que es el campo que nos 
interesa, el mismo que se caracteriza por involucrar estas conductas transgresoras por parte de los 
artistas, tal vez como una forma de llamar la atención o de ser vistos, para, de esta manera, 
conseguir un reconocimiento. Las verdaderas intenciones sólo las conoce el artista, usa como 
herramienta los símbolos, que son formas de identificar a un grupo humano en un espacio social. 
Por lo tanto, el artista es un conocedor de los símbolos, los cuales usa de una manera premeditada, 
y los usa de diferentes formas: ironizando, descontextualizando, inclusive tergiversándolos, en 
algunos casos, y de esta manera, interviniendo en la estructura de un grupo social. 
Las nuevas tecnologías le permiten al artista plantear una propuesta artística que se mueva en un 
espacio-tiempo virtuales, esta interconexión artista-obra-usuarios permite transmitir sus obras y con 
ello generar impacto y controversia de manera inmediata.  
Este amplio acceso a  la información de todo el mundo, hace posible el conocimiento de muchos 
fenómenos sociales, entre ellos la religión, la política, etc. Información que enriquece las 
propuestas del artista ampliando sus posibilidades, cuestionando de esta forma  los intereses y los 
espacios de poder. 
Las manifestaciones artísticas, como ya lo habíamos visto antes, cumplen un papel muy importante 
en el hecho y su posibilidad de provocar; pero en muchos de los casos, en  una muestra de arte se 
ha producido una ofensa, una agresión  hacía  el espectador o grupo social. Es por esto que 
 
 
 
 
estudiaremos estos dos tipos de intenciones en la obra de arte. La provocación y la ofensa, que son 
dos formas diferentes de persuadir, y que han causado controversia en las artes y, por añadidura, en 
la sociedad. 
 
 
1.2.-GENEALOGÍA DE LA OFENSA EN LA ESCULTURA (FIGURA 
HUMANA) 
 
 
 
                                                   
 Graf. 1  El inodoro  - Marcel Duchamp 
Fuente:(https://www.google.com.ec/search?q=urinario+de+duchamp&tbm) 
                                                        Autor: Marcel Duchamp. 
                               Técnica: Ready – made. 
                               Año:     1917. 
                               Material: Urinario. 
El urinario  
La obra de Duchamp es una de las que dio inicio a un arte anti-estético, para su época. De  
categoría ofensiva, ya que trata de un Urinario que fue expuesto como obra de arte según el Artista. 
Descontextualizando el objeto, y así  dándole una función diferente para la que fue creada. Lo cual 
es considerado para algunos como una burla hacia la estética y el buen  gusto del espectador. 
 
 
 
 
Una frase de Duchamp respecto a esta obra es: “Les tiré el retrete en la cara y ahora lo admiran por 
su belleza estética". http://willshakespeer.blogspot.com/2011/01/duchamp-sobre-arte-y-vida.html  
 
 
 Graf. 2   La jornada -Damien Hirst 
Fuente (https://www.google.com.ec/search Damien Hirst - La Jornadawww.jornada.unam.mx) 
 
 
Autor: Hirst 
Obra: La jornada 
Técnica: Instalación artística.   
Material: Cuerpo de res descuartizada.  
 
 
La obra de Hirst nos presenta un cuerpo animal cruelmente descarnado, falto de vida, y en su 
máxima expresión de la muerte. Una obra grotesca que nos trae a la mente la posición de Cristo en 
la cruz. De esta manera a esta obra la percibimos como la sátira a uno de los símbolos religiosos 
más importantes en el mundo, por lo tanto, esta obra se convierte en una blasfemia para la doctrina 
cristiana y una ofensa para el espectador creyente. 
 
 
 
 
Hirst nos dice: “Me gustan las cosas que destruyen la belleza tanto como la belleza misma, y a 
veces hasta más”. Es así que el artista desaparece todo sentido estético, destruyendo la idea de 
belleza en la obra de arte.  
 
Graf. 3  Frank y Jamie - Maurizio Cattelan 
Fuente: (Estudi-Arte: El Arte en la Historia: Maurizio Cattelanestudi-arte.blogspot.com) 
 
Autor: Maurizio Cattelan 
Obra: Frank y Jamie  
Técnica: instalación escultórica-arte contemporáneo. 
Material: Parafina-vestuario. 
 
 
Frank & Jamie. 
La escultura de Maurizio Cattelan es bastante polémica al representar personajes símbolos del 
poder y la autoridad. En esta obra, manipula la posición de dos representantes de la policía, los 
cuales representan la autoridad y los coloca de cabeza, consiguiendo una imagen invertida del 
poder. 
 
 
 
 
Esta forma de representación se convierte en una sátira a la autoridad, vulnerando su posición y el 
poder que estos poseen para controlar. 
 
 Graf. 4. “El” Maurizio Cattelan. 
Fuente: (http://roughdreams.fr/2011/11/maurizio-cattelan-all/) 
 
 
 
                 Autor: Maurizio Cattelan 
               Obra: “El” 
               Técnica: instalación escultórica 
               Material: Parafina-vestimenta 
 
 
 
“ÉL” 
Esta es otra  de las esculturas de Maurizio Cattelan, en la cual hace la representación de Hitler con 
cuerpo de un niño, arrodillado en una posición de reverencia hacia Dios, con una mirada hacia 
arriba. Esta postura frágil y de humillación es una ofensa hacia el pensamiento y el odio que tenían 
 
 
 
 
los nazis hacia los judíos. El carácter rebelde y dominante de Hitler se ve burlado en esta 
representación escultórica.  
 
Graf 5. ”No”- Santiago Sierra 
Fuente: (http://davidaldia.blogspot.com/2010/11/artista-anti-todo-santiago-sierra.html) 
      Autor: Santiago Sierra 
     Obra: “No” 
     Técnica: instalación escultórica 
     Material: Metal 
 
 
La obra de Santiago Sierra se trata de una escultura constituida de letras de gran formato, formando 
la palabra  “NO”. Una frase muy sugerente, con la cual hace un recorrido, colocándola en 
diferentes lugares de la ciudad. El impacto visual de este “NO” de gran formato, despierta 
deferentes interpretaciones en el espectador, ya que este “NO” aludiría a un control absoluto y 
determinante de quien tiene el poder.   
 
 
 Graf 6.    Línea tatuada 250cm- Santiago Sierra 
Fuente: (SITAC; Un reporte del entorno en arte extemporáneowww.criticarte.com) 
      Autor: Santiago Sierra 
     Obra: Línea tatuada 250cm 
 
 
 
 
     Técnica: Performance –arte contemporáneo  
     Material: Metal 
     Lugar: La Habana 1999 
 
 
 
 
Graf 7.    La nona hora.- Maurizio Cattelan. 
Fuente: (maurizio cattelan, transgresión de límites | lamono magazine 
lamonomagazine.com) 
 
     Autor: Maurizio Cattelan (1999) 
     Obra: La nona ora.  
     Técnica: Instalación escultórica– arte contemporáneo 
     Material: Parafina, resina poliéster, cristales, vestimenta  
     Dimensiones: variables- figura Humana mayor que la natural.  
“La novena hora” 
Esta obra de Maurizio Cattelan es desafiante y polémica. El artista toma como elemento 
fundamental de la obra a el Papa Juan Pablo II, el personaje público más importante y más 
venerado dentro de la religión Católica de ese tiempo. Este personaje se encuentra acostado y 
 
 
 
 
herido por un meteorito que le cae del cielo; su gesto de lamento y dolor lo convierten en un ser de 
carne y hueso vulnerable, igual al resto de los humanos. Es así que la obra nos habla quizás de un 
líder religioso que es castigado por Dios, el cual le arroja un meteorito del cielo. Esta obra despertó 
protestas por parte de la gente seguidora de este personaje. 
 
 
Graf.  8 “Starway to heaven”- Eugenio Moreno 
Fuente: (Sculpture offends and 'hurts' poor little Israel - Sabbah Reportsabbah.biz) 
                                                Autor: Eugenio Moreno 
                         Obra:”Starway to heaven 
                         Técnica: instalación artística- arte contemporáneo 
                         Material: Resina poliéster, será, vestuario  
 
“Starway to Heaven” 
 “Tanto la Embajada de Israel en España como la Federación de Comunidades Judías de 
España, protestaron en la jornada inaugural de Arco contra las esculturas Starway to Heaven 
y This Is Not a Philippe Starck, del artista Eugenio Merino (Madrid, 1975), al considerar que 
"valores como la libertad de expresión o la libertad artística sirven en ocasiones de simple 
disfraz de prejuicios, de estereotipos o de la mera provocación por la provocación. Un 
mensaje ofensivo no deja de ser hiriente por pretender ser una obra artística". La comunidad 
 
 
 
 
judía reclamó, por su parte, una aclaración de los términos en los que se mueve el arte 
contemporáneo."La Federación de Comunidades Musulmanas de Castilla-La-Mancha no 
mostró el mismo talante. Mostafa Snabi, vicepresidente, dijo a público que "las obras de arte 
deben ser de arte, es decir, no meterse en política. La religión es un tema complicado que 
hay que cuidar como un recién nacido. Las obras de arte no pueden tener tintes políticos o 
religiosos.” http://www.publico.es/culturas/295461/la-religion-se-revuelve-contra-el-arte 
 
 
 
 
 
 
 
 
 
 
 
 
 
 
 
 
 
 
 
 
 
 
 
CAPÍTULO III 
LA OFENSA COMO CONTENIDO EN LA OBRA 
“CATÁLOGO” 
Para la presente investigación he tomado la obra escultórica de mi autoría, que lleva por título 
“Catálogo”, con la cual quiero evidenciar la presencia de la ofensa como contenido y los sentidos 
que ésta puede generar. Para lo que iniciaré dando cuenta sobre su origen, es decir, de dónde surgió 
esta imagen para luego describir sus aspectos formales y técnicos, y finalmente, realizar un análisis 
iconográfico en que se interpretarán sus posibles connotaciones.  
 
3.1.- ANÁLISIS PREICONOGRÁFICO DE LA OBRA 
“CATÁLOGO” 
Busco estos fenómenos para resaltarlos de manera irónica, usando la sátira y el sarcasmo como 
fuente de provocación; ya en el capítulo anterior, había analizado lo que es la ofensa y lo que ella 
provoca y las formas de transgredir mediante los símbolos. Utilizaré estos recursos investigados 
para persuadir mediante la obra de arte al espectador. 
Esta obra surge de una inconformidad en lo que respecta al cuerpo humano y su comercialización. 
Esto como tema principal. Pero quise resaltar este fenómeno de una forma polémica y satírica. 
Surgió entre dibujos la escena de una carnicería, lugar donde se exponen las carnes animales de una 
manera grotesca. Esta idea se fue de a poco materializando, teniendo como referentes, a escultores 
como Hirst y Maurizio Catalan, que trabajan este tipo de temas con el cuerpo, y lo 
descontextualizan de acuerdo a sus propuestas.  
Con esta obra, intento cuestionar, llevar a una reflexión que ya no sea simplemente estética, sino 
que produzca conflictos en el espectador. Uso símbolos que sean evidentes, claros para el 
espectador, símbolos que no sólo entiendan quienes estén inmersos en el campo del arte, como 
artistas, críticos, curadores; sino que sean de una lectura transparente, lectura que pueda ser 
interpretada también desde  quienes no conocen la función del arte. 
 
 
 
 
Involucro, como parte fundamental de la obra, el cuerpo humano, por lo que nos identificamos de 
forma directa e inmediata con éste. Es el cuerpo y sus órganos lo que nos  produce admiración, 
excitación o repudio al verlos. Vemos al cuerpo como algo sagrado, vulnerable a cualquier roce. 
La sensación de dolor y miedo es lo que nos lleva a tener cierto recelo, al ver cómo un cuerpo es 
agredido o intervenido como objeto. Un ejemplo claro es la sensación que nos produce  al ver cómo 
las personas se atraviesan metales por la piel, e incluso en partes internas como la lengua, 
personajes que tragan cuchillos, como se hace en los circos. 
Nos sorprendemos por naturaleza al ver un accidente de tránsito, y a los que muren de manera 
desastrosa, o cuando vemos personas sin brazos, sin ojos, con doble cabeza, en fin. Todos estos 
fenómenos o alteraciones en el cuerpo humano nos despiertan fuertes estímulos, y, en algunos 
casos, nos producen náuseas, miedo, etc. 
Es, por lo tanto, el cuerpo un símbolo fundamental y eficaz para comunicar. Y esto no es nada  
nuevo, a lo largo de la historia del arte, desde el Paleolítico, el hombre ha intervenido en su  cuerpo 
para comunicar sus ideas. En otros casos ha ofrecido en calidad de elemento de sacrificio el cuerpo 
a sus dioses. 
En la actualidad la publicidad ha tomado esta herramienta, que es el cuerpo, para promocionar sus 
productos. Cuerpos sensuales semidesnudos que se pasean por todo el paisaje urbano. Nos invade 
el erotismo, por todos los espacios, como en el centro comercial, las plazas y avenidas, la tv, en 
todos estos espacios está la figura humana vendiéndose. ¿Es acaso el cuerpo un objeto más? Perece 
serlo. El comercio de hoy en día, compra y vende el cuerpo. Inclusive hay personas que en vida, 
venden sus órganos. 
Por  lo tanto, me he valido de este fenómeno para recrear mi obra, descontextualizando al cuerpo o 
interviniéndolo. Es decir, llevándolo a formas y estados en que  no es común verlo, y a espacios de 
exhibición que no concebimos, por ejemplo la carnicería, órganos enlatados, etc. 
Un tema que me interesó mucho, es el de la imagen del cuerpo en la contemporaneidad, 
específicamente, en la publicidad. Es este medio el que ha usado como herramienta: la imagen 
femenina y sus atributos sexuales, provocando un impacto en el público, y de esta manera, 
despertar el morbo innato en el ser humano, llevándolo al consumo del producto. Este fenómeno 
social ha creado complejos de inferioridad en muchos jóvenes, siendo una masa vulnerable a este 
tipo de mensajes. 
 
 
 
 
El punto es que la imagen del ser humano específicamente femenino, es hoy un objeto más de lo 
que está en venta. Por esta razón, hay mujeres que se sienten ofendidas, y que de ninguna manera 
se sienten representadas estéticamente por esas imágenes publicitarias. 
La sensualidad de la mujer es cautivadora y envolvente. Es esta la razón por la que se la utiliza 
como estrategia para persuadir, y no sólo el hombre es atrapado por esta provocación, sino también 
la mujer, ya que la moda presenta un prototipo de mujer perfecta, de aspecto esbelto, sensual, de 
ojos claros, azules, etc., vendiéndonos la idea de  mujer  maravilla. Es por esto que las mujeres 
también se ven influenciadas psicológicamente, llenándose de prejuicios, al desear ser como la 
modelo de la publicidad, y consumiendo el producto que les haga lucir como tal. 
 
3.2 ANÁLISIS PREICONOGRÁFICO DE LA OBRA 
“CATÁLOGO” 
 
Graf 9 “Catalogo I” 
Fuente: (archivo personal- 2012) 
                                     Autor: Manolo Alvarado 
                 Obra:”catalogo” 
                 Técnica: Escultura   
                 Material: Resina pintada, espejo, metal. 
                 Dimensiones: (170x80x180) cm 
 
 
 
 
 
 
Graf  10. “Catálogo II”- Manolo Alvarado-2012 
Fuente: (Archivo personal- 2012) 
 
 
             Autor: Manolo Alvarado 
Obra:”catalogo” 
Técnica: Escultura 
Material: Resina pintada, espejo, metal. 
Dimensiones: (170x80x180) cm 
 
 
Para materializar, uso la escultura, que es el campo en el que me desempeño como estudiante. La 
escultura es un objeto artístico con tres dimensiones: largo, ancho y profundidad. Esto me permite, 
de manera eficaz, lograr todo el objetivo que me he plantado al realizar la obra. 
Comienzo con bocetos (dibujos) de cómo podría verse la obra. Después de escoger el más 
adecuado, lo tomo como referencia para iniciar la obra. Para esto, utilizo la técnica del modelado 
en arcilla, pero previo a este paso, comienzo haciendo en el piso un dibujo a escala 1:1, que me 
permita ver el tamaño de cada una de las esculturas, que, en este caso, son tres. 
En base a este dibujo, trazo  la estructura interna, la que hará que se sostenga la arcilla, y de esta 
manera poder realizar un buen modelado. Para esto utilizo arcilla, la misma que corto según el 
tamaño necesitado, y procedo a soldar. 
 
 
 
 
 A continuación  envuelvo  la estructura con papel periódico mojado, y encima de ésta, coloco una 
malla de alambre. Esto permite que la arcilla se sostenga en la estructura. 
Una vez listas las estructuras y de igual forma la arcilla, inicio con el modelado: esta vez, 
representaré los glúteos, los senos, y la pelvis de una mujer, símbolos sexuales de los que he 
hablado anteriormente. He tratado se usar el mayor  realismo en el modelado. 
El modelado es un proceso minucioso que consiste en dar forma a la arcilla a través de las manos. 
Una vez terminado este paso, he sacado moldes de las figuras. Para este proceso utilizo el yeso, el 
cual vierto de manera líquida en el modelado, para que copie toda la forma de la figura. Repito este 
proceso varias veces hasta conseguir una capa considerable, que posteriormente se va fraguando, 
hasta convertirse en una capa sólida. 
Este proceso se lo realiza para conseguir el negativo de la figura; el siguiente es proceso para lograr 
el positivo: para esto, utilizo la resina poliéster, la misma que me permite trabajar sobre el negativo 
en yeso. Este material funciona con diluyentes y catalizadores; aplico previamente un aislante que 
separa al yeso de la resina, para que no existan dificultades al momento de separarse. El molde de 
yeso obtiene una forma un tanto espesa, densidad que consigo al mezclarlo con el carbonato. Luego 
de aplicar esta capa, preparo la siguiente, pero, esta vez, diluida, ya sin el carbonato. Esto me 
permitirá empapar la fibra de vidrio, que antes la he cortado en tamaños diferentes para que cubra 
la superficie del molde. 
Este proceso demora aproximadamente unas tres  horas para conseguir un máximo secado. Una vez 
ya seco, separo el negativo del positivo, y, de esta manera, consigo la forma deseada en otro 
material. 
El siguiente paso, es el color. Como lo dije anteriormente, la técnica artística es la escultura 
realista; para esto necesito aproximarme a obtener el color de la carne y de la piel de las figuras 
representadas. Comienzo dando un fondo gris a las esculturas en resina, y una vez secas, doy con 
matices, el color de la piel y de la carne, y para esto utilizo acrílicos con un tanto de linaza, para 
que se le dé un aspecto grasoso a la piel. 
De esta manera consigo un buen realismo, que me permitirá conseguir el objetivo de mi obra, que 
es la provocación, mediante una imagen cruda y descarnada.  
Esta ha sido la descripción del proceso escultórico-técnico, del cual me he valido para realizar la 
obra artística. 
 
 
 
 
Esta instalación escultórica fue creada para exponerla en lugares exteriores como interiores. Ya que 
está construida a escala 1.1, que nos permite tener un acercamiento a la realidad.  
El primer montaje fue realizado en los interiores de la Facultad de Artes de la Universidad Central 
del Ecuador.  
 
3.3 ANÁLISIS ICONOLÓGICO DE LA OBRA CATÁLOGO. 
Con esta obra  trato de ironizar el comercio de la imagen femenina como un objeto de consumo en 
la sociedad contemporánea. Para esto he utilizado algunos símbolos, que  enriquecen el sentido y el 
mensaje de la obra. 
Primero descontextualice la figura femenina, colocándola en un ambiente hostil y descarnado, 
como lo es el contexto de una carnicería. Un espacio donde se corta y se vende la carne. Ya que, de 
esta manera, logro ironizar el consumo humano y su función, en las empresas comerciales. 
Para esto uso la escultura, que da la posibilidad en la representación del cuerpo, valiéndome de 
materiales que permiten darle forma. 
Es así que logro representar a la mujer, pero esta vez, uso sus partes sexuales, que la publicidad 
toma como enganche en sus propagandas comerciales, es decir: glúteos, senos, pelvis. Estos tres 
símbolos sexuales logran definir el consumo de la imagen femenina. Si no hay esto, simplemente, 
no se vende. 
Existen en esta obra algunos elementos como contenido material, como son: el espejo, etiquetas, 
mortadela en un plato. Este contenido materia me permite crear un ambiente que conjuga con  el 
contenido conceptual de la obra. Por lo tanto, esta obra está comprendida por una variedad de 
contenidos, como son el material, el conceptual, el formal y el físico. El contenido conceptual en 
mi obra es la ofensa mediante lo grotesco, en la representación del cuerpo descuartizado, esto alude 
al consumo desmedido de la imagen de cuerpo.  
Otro de los símbolos que uso, es el espejo, básicamente, con el objeto de lograr el reflejo del 
espectador. El espejo proyecta la imagen de la figura descuartizada y, a la vez, la del espectador. 
De esta manera se logra que el espectador se vea reflejado en esta escena, ya que es éste el 
protagonista del consumo y quien vive a diario esta dinámica social. Por lo tanto, el espejo 
involucra tanto a la obra como al espectador. 
 
 
 
 
Otro de los símbolos que forman  parte de la obra, son los bocaditos de mortadela, los que coloco 
en el centro de la mesa de la carnicería, para que el espectador pueda acercarse y degustar de la 
imagen femenina, cruda y descarnada. Este choque entre ver una imagen humana descuartizada, y 
la vez comer, literalmente, carne, crea un conflicto interno en el espectador al experimentar la 
sensación de degustar la carne de la figura sexual de una mujer. 
Lo presento de una manera sarcástica, hiriente, para que cause una reflexión. De esta manera 
considero que es una obra provocadora, ya que causa  rechazo, repudio, y, a la vez, admiración. 
En otros casos la mujer se ve ofendida. Pero es esta la función para la que ocupa el comercio, y en 
la postura que la tiene: un producto más de consumo. Estos  tres símbolos descritos y utilizados 
como elemento material, son los que tienen mayor protagonismo en la obra “Catalogo”. A estos se 
suman otros, que recrean la estructura formal de la obra. Estos son: un mantel blanco, una mesa y 
unas etiquetas con su barra de código, las mismas que van colgadas de  la carne humana. 
A continuación haré un análisis de cada una de ellas, y del impacto simbólico que desempeñan 
éstas. 
El mantel blanco, en los espacios de comercio, particularmente en los centros comerciales, pretende 
significar una estética de pulcritud. A través de una vitrina nítida, se muestran objetos, maniquíes, 
fotografías sensuales, que promocionan un producto y camuflan su realidad como lo hiciera la 
máscara.  
De esta forma, yo presento la figura femenina descuartizada, en un ambiente perfecto, pulcro, 
higiénico, como  lo hacen  las grandes empresas comerciales. Es esta forma de exponer las carnes 
la que ironiza con el ambiente del mantel blanco y toda su significación de pureza. Se supone que 
es un acto crudo, inhumano, el presentar una mujer descuartizada en un ambiente acogedor. Es así 
como trabaja la publicidad, al exhibir un cuerpo y vender su imagen. 
Las formas en que las empresas registran sus producto, es a través de los códigos de barra, y una 
etiqueta que  lleva el nombre y el logo de la marca y la empresa. Usé el  mismo medio para marcar 
esta escultura (carne humana). He colgado la etiqueta en cada una de las carnes, con marcas de 
diferentes tipos de ropa, las mismas que presentan a la imagen femenina como enganche para su 
venta. 
Este sistema en el que vivimos tiene una visión de globalizarlo todo mediante los estándares y las 
normas que se ajustan a un diseño universal, donde todo ya está dicho y no hay que pensarlo, sino, 
simplemente, consumirlo. 
 
 
 
 
De esta manera podemos darnos cuenta que todo producto, animal, vegetal, mineral, etc., inclusive 
nosotros los humanos, llevamos una marca, una numeración que nos identifica para poder 
funcionar en este sistema, que lo único que pretende es tener el control absoluto, de todo y en  
todas partes. 
Este nefasto sistema globalizante forma gran parte del motivo gestor de mi obra, lo actos 
inhumanos, la violación a los derechos, los fuertes contrastes en la mala distribución de la riqueza, 
etc. Son  temas que sirven para ironizar, provocar choques en la conformidad de la gente; esto, a 
través de la obra de arte. 
Pienso que la obra de arte no tiene que ser un simple objeto estético, sino una herramienta para 
proponer, denunciar y provocar. 
 
 
 
 
 
 
 
 
 
 
 
 
 
 
 
 
 
 
 
 
 
CAPITULO IV 
 
4.1CONCLUSIONES 
De esta manera puedo decir que nos apasionamos por lo sorprendente lo sobre natural, lo 
prohibido, lo oculto. Todo aquello que se va en contra de las normas y reglamentos, despierta en el 
ser humano un interés que confunde sus sentidos, dando paso a una reflexión por lo ocurrido. 
La obra de arte, por lo tanto, también puede  provocar y proyectar  inconformidades y conflictos en 
una sociedad que, constantemente, se plantean preguntas  sin obtener respuestas, dando lugar a 
conflictos sociales.  
Es la obra de arte una herramienta eficaz para persuadir y atacar, para defender u ofender  las 
mentes de una sociedad oprimida en la linealidad y rigidez de un sistema. Por tanto, el artista es un 
actor político, que, a través de su obra, permite develar los intereses del poder y sus formas de 
manipular la conciencia de los pueblos. Es así que la obra de arte cuestiona y denuncia. Y, en 
muchos casos, esta obra es censurada, restringida, y en algunos, casos los artistas son también 
perseguidos.    
He evidenciado que en mi obra el contenido ofensivo puede generar diferentes tipos de reacciones: 
unas, ofensivas, otras, de conmoción y burla, etc. Pero estas reacciones actúan, generando un 
discurso diferente en cada individuo. 
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